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Resumo   
 
 A aproximação do som com as artes plásticas desde cedo foi motivo de pesquisas e 
experiências. Com a evolução de alguns instrumentos musicais, o aparecimento de novos 
meios tecnológicos e a crescente facilidade de acesso a programas através do computador e 
da internet, o meio artístico vai sofrer algumas mudanças.  
Neste trabalho temos como objetivos tratar a relação do campo sonoro com as artes 
– aquelas consideradas historicamente como “artes visuais”, “artes plásticas” ou “belas-
artes” – através de questões relacionadas com o ruído e com a linguagem conceptual e 
ainda as suas relações com o “real”.1 
Este trabalho propõe um estudo que dará a conhecer trabalhos e artistas 
internacionais que foram pioneiros na experimentação de novas formas de compor e 
contemplar a música e os sons, passando pelos Futuristas, os Dadaístas, Marcel Duchamp, 
John Cage, Jorge Peixinho entre outros, que contribuíram também para uma nova forma de 
ver o ouvir os sons e a arte.  
Propomos ainda um estudo sobre quatro artistas portugueses que trabalham com o 
som associados às artes plásticas, ao vídeo, à performance, à instalação, e à arquitetura. 
René Bertholo, Pedro Tudela, António Olaio e Adriana Sá, são quatro artistas portugueses 
que serão motivo de reflexão através dos seus percursos nas artes plásticas e na exploração 
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The sound approach to the arts since an early age was the cause of researches and 
experiences. With the evolution of some musical instruments and emergence of new media 
technology and the increasing ease of access to programs through the computer and the 
internet, the arts will suffer some changes. 
In this work, we are going to treat the relationship of the sound field with the arts – 
those considered historically as “visual arts”, “arts” or “fine arts” – through issues relating 
to noise and conceptual language and its relations with the “real”.2 
This work proposes a study that will provide works and meet international artists 
who were pioneers in experimenting with new ways of composing and admire the music 
and sounds, since the Futurists, Dadaists, Marcel Duchamp, John Cage, Jorge Peixinho and 
others, which also contributed to a new way to see the art and hear the sounds. 
We also propose a study of four portuguese artists who work with sound associated 
with the visual arts, video, performance, installation, and architecture. René Bertholo, 
Pedro Tudela, Antonio Olaio and Adriana Sá, four Portuguese artists will be cause of 
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“O big bang da oralidade modernista pode muito bem ter acontecido em 
1868 com Lautréamont e a sua As Canções de Marldoror. […] A cena 
principal, canção 2 da cena 8 descreve o nascimento da audição. O narrador 
informa-nos que nasceu surdo e ficou surdo até ser confrontado com uma cena 
horrível, digna de Dante ou Bosch […] Até que finalmente, sendo incapaz de 
expelir o ar que dá a vida rápido o suficiente, meus lábios se abriram e 
gritei… um grito tão do coração que eu mesmo o escutei. Os obstáculos no 
meu ouvido pularam abruptamente, o tambor do ouvido foi rachado pelo 
choque daquela massa de ar barulhento expulso de dentro de mim tão 
violentamente, e um novo fenómeno aconteceu com aquele órgão condenado 
pela natureza. Eu escutei um som! Um quinto sentido nasceu em mim!”1 
 
                                                          
1
KHAN, Douglas - Noise, Water, Meat, A history of sound in the arts. London: The MIT Press, 2001. ISBN 






Neste trabalho de dissertação de mestrado em História da Arte Portuguesa, será 
objeto de estudo a presença do som nas artes plásticas e nas artes performativas a partir da 
segunda metade do século XX e concretamente nas obras de René Bertholo, António 
Olaio, Pedro Tudela e Adriana Sá. 
De uma forma acessível, de fácil leitura e direcionado a quem pretende saber um 
pouco sobre este tema, este trabalho pretende pesquisar a extensão da arte sonora como 
uma linguagem autónoma, descobrindo os seus limites técnicos, práticos e conceptuais e 
discutir de que maneira o som deixa de ser domínio exclusivo da música para se 
transformar numa potência. 
Para que haja uma maior facilidade na compreensão/noção deste tema tão vasto, 
devido à quantidade de artistas e à diversidade de trabalhos e expressões, partimos de uma 
abordagem aos trabalhos de artistas pioneiros na exploração do som (Luigi Russolo, John 
Cage, Marcel Duchamp, Robert Moog, Pierre Henry, Pierre Schaeffer, etc.) e perceber qual 
o impacto e a influência destes artistas nos nossos dias. 
Propomos cruzamentos de ideias e comparações de trabalhos, reflexões e 
levantamento de questões no âmbito da apropriação das artes plásticas pelo som, ou vice-
versa (a escultura sonora, performance sonora, instalação sonora, trabalhos híbridos, 
música, videoclip, o espaço, os materiais, o ruído, o silêncio). 
 Pretendemos conhecer e compreender os trabalhos de René Bertholo, Pedro 
Tudela, António Olaio e Adriana Sá no âmbito deste tema assim como fazer 
relacionamentos e comparações de trabalhos entre os vários artistas e encontrar outros 
pensamentos, íntegros, autónomos e independentes, no cenário ampliado das possibilidades 
sonoras. A escolha destes quatro artistas portugueses foi feita com o objetivo de conhecer e 
investigar as diferentes linguagens que o som pode proporcionar na produção artística. 
Desde René Bertholo e o seu sintetizador, passando pelas experiências eletrónicas de Pedro 
Tudela, e pelas canções com imagens (videoclips) de António Olaio até aos ambientes 
sonoros de Adriana Sá, este trabalho pretende dar a conhecer os trabalhos destes artistas e 
fazer ligações com trabalhos de outros, tanto nacionais como internacionais, que foram 






Na pesquisa de informação para a elaboração deste trabalho começamos por fazer 
uma pesquisa intensiva na internet na procura de material relacionado com a arte sonora.  
Mais tarde, depois da redação de uma primeira parte do trabalho no qual foi feito 
uma introdução e contextualização do tema, partimos para a pesquisa na internet mas desta 
vez, direcionada para os artistas que iremos tratar. Em www.youtube.com, site em que 
estão disponíveis vídeos com diversos conteúdos, encontramos também vários elementos 
que nos ajudaram na elaboração deste trabalho (grande parte das músicas e vídeos de 
António Olaio, por exemplo, estavam aqui disponíveis). Algumas entrevistas e 
documentários foram também vistos e analisados. 
Em paralelo à pesquisa na internet, foi feita uma pesquisa na biblioteca Municipal 
de Felgueiras, na biblioteca Almeida Garrett, na biblioteca da Faculdade de Letras e de 
Belas Artes da Universidade do Porto e, por fim, na biblioteca do Museu de Serralves.  
Para a redação e exposição de cada artista aqui tratado, foi feita uma seleção dos 
trabalhos, de forma a sintetizar e facilitar a compreensão do percurso e evolução de cada 
um deles. 
 Depois da pesquisa na internet, da leitura de livros e catálogos disponíveis nas 
bibliotecas que percorremos, e mesmo depois da maior parte da redação do texto, para 
melhor compreender o trabalho destes artistas, enviamos um e-mail a Pedro Tudela, 
António Olaio e a Adriana Sá com algumas perguntas direcionadas para o tipo de trabalho 
de cada um. Obtivemos as respostas dos artistas Adriana Sá e António Olaio, através das 
quais nos permitiram compreender melhor os seus processos criativos. 
Não sendo possível ter havido uma consulta mais abrangente geograficamente de 
bibliografia, devido à falta de meios e de tempo, fica aqui o contributo de uma pesquisa 
que poderá eventualmente ajudar outros que pretendam investigar sobre o assunto.  
No que se refere à estrutura, dividimos este trabalho em dois capítulos. O primeiro 
capítulo designado Metamorfoses do som estará subdividido em três temas: A arte do som, 
O som das vanguardas, Fluxus e Jorge Peixinho e Paisagens sonoras. Este primeiro 
capítulo tratará o tema da arte sonora e o seu contexto histórico dando exemplos de artistas 
e músicos que exploraram as potencialidades dos sons de uma maneira nunca antes 
pensada. Daremos ainda a conhecer a experiência musical experimentalista de Jorge 
Peixinho, com aquele que foi considerado o primeiro happening português. Por fim, 
falaremos do aparecimento do sintetizador e do seu impacto na música nos anos 70, facto 
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que, juntamente com o melhoramento e aparecimento de novos instrumentos tecnológicos, 
modificou definitivamente a história da música eletrónia até aos nossos dias.  
O segundo capítulo, Quatro estudos de caso, trata-se de um estudo, a partir de uma 
seleção de trabalhos, de quatro artistas, nomeadamente, René Bertholo, António Olaio, 
Pedro Tudela e Adriana Sá. Esta seleção foi feita de forma a compreendermos e 
conhecermos as diferentes linguagens criativas que o som pode proporcionar. Pretendemos 
também acompanhar o percurso criativo de cada um destes quatro artistas e a evolução dos 






























Estado da Arte 
 
Muitos são os caminhos a percorrer para compreender as novas formas e linguagens 
da exploração das possibilidades plásticas e não só, do som. É então necessário fazer uma 
investigação multidisciplinar e procurar outras áreas que poderão estar relacionadas com 
este tema tão vasto. Para isso, é essencial contextualizar historicamente onde começam a 
ser abordadas as primeiras experimentações ao nível da arte sonora para podermos 
compreender a sua evolução até aos nossos dias.  
Neste trabalho será explorado o mundo dos sons, o seu gradual movimento para 
fora do campo musical ou não (como no caso de António Olaio e René Bertholo), mas 
também, a crescente apropriação do sonoro por parte de artistas plásticos, audiovisuais, e 
músicos, passando do plástico para a experiência sensorial direta.  
O tema da arte sonora, curiosamente, surge na internet em vários formatos. Artigos, 
trabalhos académicos e até alguns livros, estão disponíveis on-line para consulta, os quais 
foram uma mais-valia para a realização deste trabalho e serão certamente úteis para 
trabalhos futuros que se insiram dentro deste tema.  
A maior parte dos trabalhos artísticos dentro do contexto da arte sonora aparecem 
em forma de esculturas ou instalações sonoras e constroem-se segundo o espaço em que 
vão estar inseridos. Portanto, o espaço adquire uma grande importância relativamente à 
obra em si, ou seja, a obra vai estar em ligação direta com o espaço e vice-versa. O espaço 
é moldado pelo som e o som é moldado pelo espaço, funcionam em conjunto e são 
pensados em conjunto, fazendo com que o som, adquira uma componente plástica e se 
materialize.  
A instalação é uma expressão artística que, pelo uso de materiais escultóricos e 
outros meios e promove a ampliação e intensificação da maneira como experienciamos um 
espaço particular. Para além da instalação, a arte sonora surge também na performance, 
aliás, poderão surgir como um só, criando trabalhos híbridos, em que o som, o espaço e o 
corpo humano interagem e se interligam.  
Som, espaço e tempo na arte sonora
2
, é um dos trabalhos disponível on-line, de 
Lilian Campesato e Fernando Iazzetta, que trata precisamente este tema de uma forma 
sintetizada mas clara. Outros trabalhos que tratam o tema da arte sonora, e todos os 
                                                          
2
CAMPESATO, Lilian; IAZZETTE, Fernando - Som, espaço e tempo na arte sonora [Em linha], XVI 
Congresso da Associação Nacional de Pesquisa e Pós-Graduação em Música (ANPPOM), Brasília, 2006. 




diversos temas que ela envolve, estão disponíveis para consulta na internet.
3
 Todos eles, de 
uma forma ou de outra, contribuíram para a realização desta dissertação. Muitos deles 
consistem em trabalhos académicos que os próprios autores (das mais diversas áreas, como 
do Design, Música, Comunicação, como no caso de Ricardo Cutz Gaudenzi que veremos a 
seguir) disponibilizaram on-line.  
Esta partilha de trabalhos permite que este tema, que ainda se encontra pouco 
tratado teoricamente, se torne cada vez mais motivo de estudo por parte de investigadores 
das mais diversas áreas de conhecimento. Havendo partilha de conhecimento tornar-se-á 
possível haver uma melhor compreensão e uma teorização mais precisa.  
A tese de Ricardo Cutz Gaudenzi
4
, com o título Arte Sonora: Entre a plasticidade e 
a sonoridade, um estudo de caso e pequena perspectiva histórica, acaba por se identificar 
bastante com esta nossa dissertação. Em termos de estrutura é idêntico, contudo, o autor 
trata três artistas brasileiros: o grupo Chelpa Ferro, Paulo Vivacqua e Marssares. Sendo o 
próprio Ricardo Gaudenzi artista e fazendo parte do grupo Hapax, o autor faz também 
referência ao seu próprio trabalho.  
Entre os artistas tratados na tese de Ricardo Gaudenzi, o autor dedica um capítulo 
ao trio brasileiro Chelpa Ferro que em 20 de Junho de 2012, no Teatro do Bairro em 
Lisboa, em colaboração com o artista português Pedro Tudela, fizeram uma:  
 
  (…) performance espontânea, a partir da troca entre artistas, uma elaborada 
textura sonora composta por ruídos, guitarras, baterias eletrónicas, samplers, baixos 
e efeitos digitais envolvendo o público em um ambiente de experimentação auditiva e 





Em Noise, Water, Meat: A History of Sounds in the Arts, Douglas Kahn investiga a 
história interdisciplinar sobre a teoria do som nas artes do século XX. 
                                                          
3
Vide Bibliografia Específica Eletrónica. p. 141.  
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GAUDENZI, Ricardo Cutz - Arte sonora: entre a plasticidade e a sonoridade, um estudo de caso e pequena 
perspetiva histórica [Em linha]. [Consultado a 19 de Fevereiro de 2012]. Disponível em: 
www.ricardocutz.com.br/dloads/Dissertação.pdf.  
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Chelpa Ferro + Pedro Tudela | Próximo Futuro [Em linha]. Fundação Calouste Gulbenkian. [Consultado a 






Focalizando-se na Europa na primeira metade do século XX e nos Estados Unidos 
nos anos do pós-guerra, Douglas Kahn investiga atividades sonoras na música, literatura, 
artes visuais, teatro e cinema. Aborda obras e questões relacionadas com artistas como 
William Burroughs, John Cage, Sergei Eisenstein, Allan Kaprow, Michael McClure, Yoko 
Ono, Jackson Pollock, Luigi Russolo, Dziga Vertov, entre outros.  
Em O Universo do Som nas Artes Plásticas, Ana Paula Almeida diz-nos que a 
intenção da arte sonora é precisamente assumir uma escuta dessubjectivada (uma 
percepção bruta) e os sons que ela ausculta, como algo artístico. O trivial sonoro que é 




Neste estudo, Ana Paula Almeida apresenta uma reflexão sobre a aproximação do 
universo dos sons com o das artes plásticas durante o século XX. Desde os abstracionistas, 
aos futuristas e dadaístas, de John Cage ao movimento Fluxus, Ana Paula Almeida expõe a 
contínua evolução no processo da desmusicalização. Contudo, em termos de arte 
portuguesa, Ana Paula Almeida faz apenas referência ao caso do movimento Fluxus (como 
enquadramento para a produção portuguesa) e ao músico Jorge Peixinho com aquele que 
foi considerado o primeiro happening nacional.  
Sobre Jorge Peixinho, além da contribuição do texto de Ana Paula Almeida, 
encontramos textos na internet tais como: O Estilo Composicional de Jorge Peixinho nas 
obras Recitativo I, II, III, IV
7




Na investigação para a redação desta dissertação de mestrado, outras referências 
bibliográficas foram essenciais para a compreensão da crescente relação entre as artes 
plásticas e a música e o seu contexto histórico: Sound and the Visual Arts de Bosseur
10
 
(onde são incluídas entrevistas a artistas como Iannis Xenakis, Takis, John Cage, Wolf 
Vostell, Max Neuhaus, Nam June Paik, etc..); Sound Art: beyond music: between 
                                                          
6
Cf. ALMEIDA, Ana Paula – O Universo do Som nas Artes Plásticas. Lisboa: Edições Colibri, IHA – 
Estudos de Arte Contemporânea, Faculdade de Ciências Sociais e Humanas, Universidade Nova de Lisboa, 
Colecção: Teses, 2007. ISBN 978-972-772-707-0. pp. 31 – 34. 
7
BORGES, Cláudia Cristina Marques Vasconcelos – O Estilo Composicional de Jorge Peixinho nas obras 
Recitativo I, II, III, IV [Em linha]. Universidade de Aveiro, Departamento de Comunicação e Arte, 2005, p. 7. 
[Consultado em 10 de Maio de 2012]. Disponível em: http://ria.ua.pt/bitstream/10773/5009/1/189411.pdf.  
8Jorge Peixinho, Mémoires… Miroirs [Em linha]. [Consultado a 10 de Maio de 2012]. Disponível em: 
http://www.culturgest.pt/arquivo/2010/09-peixinho.html.  
9
MARTINS, José Eduardo – Relembrando Jorge Peixinho [Em linha]. [Consultado a 10 de Maio de 2012]. 
Disponível em: http://www.joseeduardomartins.com/essays/Relembrando%20Jorge%20Peixinho.pdf.  
10





 de Alan Licht; Sonic Process. A new Geography of Sounds
12
 de Mélia Dávila; 
Noise, The Political Economy of Music
13
 de Jacques Attali; Understanding the Art of 
Sound Organization
14
 de Leigh Landy; Sound of Music
15
 de Hilde Teerlink e ainda o 
catálogo ARTe SONoro
16
 de Jose Manuel Costa.  
A aparição de novos objetos e instrumentos, como o sintetizador que 
progressivamente se transformou num instrumento em vez de uma máquina de fazer sons, 
vão proporcionar uma reinvenção de ritmos e harmonias. Este sentido de experimentalismo 
vai fazer com que, já não falando de música propriamente dita mas de uma exploração dos 
sons e dos ruídos num sentido plástico e ambiental, nos permita sentir o mundo 




Na obra de Filomena Serra dedicada a René Bertholo, podemos ler:  
 
Foi depois do segundo pós-guerra que surgiu uma importante alteração dos meios 
de produção musicais com a adopção de novos instrumentos eléctricos, electrónicos 
ou electroacústicos. Eram instrumentos que respondiam a novas exigências 
expressivas e que representavam uma atitude inconformista perante a tradição 
musical. Eram instrumentos que respondiam a novas exigências expressivas e que 
representavam uma atitude inconformista perante a tradição musical. Os 
sintetizadores, inicialmente analógicos e depois digitais, nos anos 70, vieram 
transformar o processo de produzir os sons, agora, em tempo real, e, mais tarde, o 





                                                          
11LICHT, Alan (Foreword by Jim O’ Rourke) – Sound Art: beyond music: between categories. New York: 
Rizzoli International Publications, 2007. ISBN 0-8478-2969-3, ISBN 978-08478-2969-9. 
12
DÁVILA, Melia [et al.] - Sonic Process. A new Geography of Sounds. Barcelona: Museu d’Art 
Contemporani de Barcelona, 2002. ISBN 84-95951-13-4. 
13
ATTALI, Jacques – Noise, The Political Economy of Music. Londres: University of Minnesota Press, 
Theory and History of Literature, Vol. 16, 2009. ISBN 978-0-8166-1286-4.  
14
LANDY, Leigh – Understanding the Art of Sound Organization. Cambridge, Massachusetts: The MIT 
Press, 2007. ISBN 978-0-262-12292-4.  
15
TEERLINK, Hilde; BEULQUE, Camille (Tradução de Amanda Crabtree) – Sound of Music. França: FRAC 
NORD – Pais de Calais, 2008. ISBN 978-2-912345-14-1.  
16
COSTA, Jose Manuel [et al.] – ARTe SONoro. Madrid: La Casa Encendida. ISBN 978-84-96917-69-9.  
17
CAGE, John. In: LEE, Lara - Modulations, cinema for the ear [Registo vídeo]. USA, 1998, (75 min.). 
[Consultado a 5 de Abril de 2012]. Disponível em: http://www.youtube.com/watch?v=dPh6ppN0KLM.  
18
SERRA, Filomena – René Bertholo: Pintura, objectos e mozikas. Lisboa: Editorial Caminho, Nº 21, 2006. 
ISBN 9789722117265. p. 26. 
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Disponível on-line, e inserindo-se dentro do tema dos sintetizadores e da música, o 
documentário da BBC, Modulations, cinema for the ear
19
, consiste numa retrospetiva sobre 
a evolução ao nível musical depois da aparição do sintetizador, e no surgimento de novos 
estilos musicais como o techno, o drum n’ bass, etc.. Além deste documentário, está 
também disponível on-line um outro: BBC Synth Britannia
20
, que trata a música synth-pop 
dos anos 70 e 80 e que, de certa forma, se torna útil para o nosso estudo na medida em que 
nos ajuda a perceber a importância e o impacto desta máquina na história da música 
eletrónica.  
Na tese de Marco António Pereira da Costa, Electrosonoro, Electrovisual: 
Contributo para o estudo e compreensão do ambiente audiovisual em aplicações 
reactivas
21
, o tema da música é abordado de uma forma criativa e mostra-nos como o som 
e a imagem, em conjunto com a crescente evolução dos meios digitais, vão proporcionar 
uma maior interação e interligação com o mundo artístico e como as obras audiovisuais se 
vão expandir no sentido da participação e partilha entre o público, a obra e o artista.  
Exemplo de inovação e experimentalismo é o artista português René Bertholo e a 
sua criação: a “MAK”. Quando em 1981 se instala no Algarve, dedica-se à construção de 
um sintetizador digital programável baseado nos circuitos de Robert Moog. Esta máquina 
foi mostrada pela primeira vez na Casa das Artes de Tavira, o primeiro de um pequeno 
número de concertos, que o próprio denominava por “deskoncertos”.  
Membro do grupo KWY, René Bertholo, juntamente com Lourdes Castro, Jan Voss, 
Christo, José Escada, Gonçalo Duarte, João Vieira e Costa Pinheiro, criaram uma revista 
composta por doze números produzidos entre 1959 e 1963.  
No catálogo KWY Paris 1958-1968
22
, aquando da exposição no Centro Cultural de 
Belém, em 2001, podemos ter uma completa descrição do que foi o trabalho em conjunto 
do grupo, das colaborações de artistas estrangeiros e uma abordagem aos trabalhos 
individuais de cada um, assim como as suas respetivas biografias.  
                                                          
19
LEE, Lara - Modulations, cinema for the ear [Registo vídeo]. USA, 1998, (75 min.). [Consultado a 5 de 
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O catálogo René Bertholo, da exposição apresentada de 7 de Abril a 28 de Maio de 
2000, da Fundação de Serralves, consiste numa retrospetiva da vida e obra do artista mas 
pouco se diz acerca da sua experiência enquanto músico. Contudo, o catálogo possui uma 
parte dedicada a entrevistas feitas a René Bertholo. Numa dessas entrevista dirigida por 
Jean-Luc Verley, René Bertholo descreve a sua experiência com os motores e na produção 
dos “modelos reduzidos”, como o próprio artista lhes chama.  
Já Filomena Serra em René Bertholo: Pintura, objectos e mozikas, dedica um 
capítulo somente à experiência de René Bertholo com o seu sintetizador, expondo o tema 
de uma maneira objetiva e clara.  
Neste trabalho propomos uma aproximação dos modelos reduzidos com as suas 
músicas, assim como uma reflexão sobre os modelos reduzidos enquanto objetos com 
movimento e objetos sonoros simultaneamente, fazendo um contraponto com os trabalhos 
de escultura sonora do artista português Carlos Barreira
23
.  
Tanto na pintura como nas suas músicas, René Bertholo acumula e compõe 
elementos que se relacionam entre si, transmitindo liberdade compositiva. O modo de 
trabalhar com a “mozika” não é diferente da maneira como René Bertholo trabalha a 
pintura e os objectos.  
Esta ligação das artes plásticas ao experimentalismo sonoro de René Bertholo, 
lembra-nos Pierre Henry, que trabalhou com Schaeffer na exploração da musique concrète 
mas, ao contrário de René Bertholo, para Pierre Henry a pintura surge depois das 
experiências musicais. Sobre Pierre Henry existe um documentário muito bem concebido, 
produzido por Eric Darmon e Franck Mallet
24
. 
A música está associada ao seu tempo e à sociedade onde ela é influenciada e 
influenciadora e é impossível dissociá-la do seu contexto histórico e social. O universo da 




 defende que o ensino da música deve ser construído em 
conjunto com outras formas artísticas como as artes plásticas, cénicas e também a dança. 
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Para ele, devemos procurar uma forma de arte múltipla para que o todo faça sentido.
26
 É 
neste sentido multidisciplinar que a obra de António Olaio se encaixa. 
António Olaio nasceu em Angola em 1963. É licenciado em Artes Plásticas/Pintura 
pela Faculdade de Belas Artes da Universidade do Porto, dá aulas em Coimbra na 
Faculdade de Ciências desde 1991 e tem um percurso bastante singular enquanto artista.  
António Olaio interessou-se pelas artes performativas desde muito cedo. Em 1983, 
com 20 anos, já tem a sua exposição individual e ao mesmo tempo, dedica-se à 
performance, tanto em Portugal como no estrangeiro.  
“ (…) no meio da rua, Olaio interpreta muitas vezes a caricatura de um cantor de 
variedade, a dançar sem sair do lugar e a cantar em playback, explorando uma 
desconcertante ambivalência entre a convicção posta na representação e o ridículo de 
toda a cena, explica Wandschneider.”27 A partir destas experiências performativas, cria um 
gosto pela música e passa a integrar o grupo Repórter Estrábico a partir de 1986 chegando 
a lançar um disco em 1991 (Uno dos).  
No catálogo da exposição Brrrrain, em que um dos textos está disponível on-line, 
Kenny Schashter descreve António Olaio e o seu trabalho de uma forma cómica, tal e qual 
como se caracterizam os próprios trabalhos do artista:  
 
Brrrrain [Cérrrrebro], o título da exposição, faz lembrar um congelamento 
cerebral, também conhecido como uma dor de cabeça tipo gelado, uma dor 
momentânea semelhante à de um enfarte, causada pelo frio excessivo ou por qualquer 
outra coisa. Os maravilhosos trabalhos de António Olaio, consumidos demasiado 
depressa, como uma criança a atacar uma deliciosa guloseima, despertam alegria e 
confusão, dor e prazer! O artista denomina-os punk, o que não é algo que eu veja, 
tenho de admitir, a menos que seja de uma variedade tão sublime que me ultrapassa. 
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O que eu vejo é engraçado, inofensivo, um pouco irritante, com floreados de comédia 




A sua experiencia musical surge como uma extensão da sua atividade enquanto 
pintor.
29
 No artigo Múltiplas faces de António Olaio, Maria João Caetano afirma que:  
 
  António Olaio é não só o cantor com múltiplos registos vocais mas também o autor 
das letras, em inglês, que na verdade são continuações das poesias já ensaiadas nas 
pinturas. Não tardará muito a dedicar também ao vídeo, primeiro para realizar 
videoclipes para os seus temas, depois pelo prazer de unir as imagens e a música. São 
filmes a princípio muito artesanais, com uma aparência caseira, mas que 




Em Vídeo Arte e Filme de Arte & Ensaio em Portugal
31
, é feita uma reflexão sobre 
a videoarte e os novos artistas que exploram a imagem e o som através das novas 
tecnologias. O cinema, a música, o videoclip, a performance, a instalação, são temas 
explorados neste livro que é composto por textos de vários autores. De uma forma 
acessível, organizada, original e abrangente é talvez uma das obras literárias mais 
completas que tratam a arte portuguesa do século XX e XXI.  
I Think Differently Now That I Can Paint foi o nome da exposição realizada no 
Centro Cultural Vila Flor, em Guimarães, em 2004, e na qual estavam integrados trabalhos 
de pintura, vídeo, desenho e instalação. É também o título do livro de António Olaio que 
em conversa com Victor Diniz (diretor do Círculo de Artes Plásticas de Coimbra) fala 
sobre o seu percurso artístico.  
António Olaio em colaboração com o músico João Taborda, a partir de 1995, inicia 
uma fase onde a música e o vídeo vão ser explorados com maior sofisticação mas com a 
carga cómica, com o sentido do absurdo e da crítica social usual, trabalhando sobre o kitch 
e os clichés. Segundo o artista, o objetivo é fazer com que através das letras das músicas, 
os espectadores criem as suas próprias imagens.  
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A pesquisa sobre o trabalho de Pedro Tudela centrou-se principalmente na 




Pedro Tudela nasceu em Viseu em 1962. É artista plástico, fotógrafo, cenógrafo, 
músico e professor na Faculdade de Belas Artes, no Porto.  
Os trabalhos performativos de Pedro Tudela consistem em compor atmosferas 
através de técnicas de mixagem, samplers e loops a partir do computador, equilibrando e 
desequilibrando camadas de sons mas também através de captação real de ruídos. Pedro 
Tudela mantém uma relação próxima entre o som e as artes plásticas desde os seus 
primeiros trabalhos. A produção de bandas sonoras para as exposições/instalações são 
produto de uma contínua exploração do som associado à imagem e é através do 
experimentalismo que Pedro Tudela vai explorando as possibilidades sonoras que irão ser 
inseridas num determinado espaço.  
No catálogo phase 3 eye can see de 1996 podemos ler:  
 
 A música funcionou sempre como suporte de outras actividades: a dança, o teatro, 
as liturgias religiosas, as paixões amorosas ou os devaneios épicos que atravessaram 
a europa e o mundo ao longo dos séculos. Mas é com o aparecimento do cinema que a 
música se transforma nos nossos dias, num veículo privilegiado de 
exaltação/divulgação de sensações, emoções, partindo definitivamente á conquista do 
planeta, rasgando fronteiras, aproximando povos, munindo-se de uma tecnologia 
cada vez mais sofisticada. Surge então a necessidade de procurar novas vias, de 





Para a exposição D’Heart Side, Pedro Tudela e Pedro Almeida produziram uma 
banda sonora com samplers, guitarras, percussões, vozes, atmosféricos e ruídos. No 
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catálogo, além de um pequeno texto de Jorge Colombo, podemos ver um esboço com 
legendas da disposição da exposição
35
.  
No catálogo da exposição frágil na Galeria Canvas, em 2001, João Sousa Cardoso 
faz uma reflexão sobre o tema da exposição (a não fixação do ser humano, a ideia de 
partida, a estrada, a viagem, a fragilidade da vida) e sobre os trabalhos mais antigos de 
Pedro Tudela dando a conhecer a continuidade presente nas suas obras. João Sousa 
Cardoso, a propósito do trabalho de Pedro Tudela afirma:   
 
 Trata-se sempre da partida. Trata-se sempre da estrada, do trânsito ou da viagem. 
Movimento que não pressupõe, contudo qualquer ponto de chegada, antes uma 
circularidade ad aeternum ou uma concentricidade evocada desde os primeiros 
trabalhos. A animar esse andamento, encontramos ao longo do percurso de Pedro 
Tudela, a marcação preocupada de centros de gravidade muito específicos e a miná-




O catálogo da exposição Sobre que se realizou no Museu de Serralves, em 2004, 
mostra de uma forma muito completa como o trabalho de Pedro Tudela é interessante do 
ponto de vista plástico, sonoro e experimental. Neste catálogo estão inseridos textos de 
autores como João Fernandes e Miguel Leal em que investigam os contextos que se 
encontram por detrás de termos como “artes plásticas” com o objetivo de se fazer entender 
esta relação, artes plásticas/som e com o apoio teórico de outros investigadores. No 
catálogo, João Fernandes afirma que: 
 
A obra de Pedro Tudela, depois de vários anos de trabalho em que a pintura foi o 
seu suporte dominante, tem vindo a utilizar o som como material preferencial de 
muitos dos seus projectos da última década. Na sua materialidade ou representação, 
o som surge como ponto de partida para a redefinição conceptual e formal do objecto 
escultórico, pictórico, ou videográfico, para além do uso diferenciado que Pedro 
Tudela dele faz nas suas actividades paralelas de composição, improvisação, 
performance e Djing, na sua maioria desenvolvidos com a colectiva @c. O fascínio e 
a práctica da experimentação no âmbito da música electrónica, o seu domínio de 
conhecimento no campo das linguagens musicais contemporâneas propiciam-lhe um 
                                                          
35Pedro Tudela: D’heart side. Porto: Galeria Atlântica, 1995.  
36
CARDOSO, João Sousa – O Acidente das imagens. In: Pedro Tudela: frágil, Porto: Galeria Canvas, 2001.  
15 
 





 Ainda no mesmo catálogo, Miguel Leal expõe uma relação entre artes plásticas, o 
espaço, o som e os trabalhos de Pedro Tudela e afirma que:  
 
O mais recente trabalho de Pedro Tudela encontra-se exactamente no epicentro 
desta discussão, sobretudo pela forma como tem vindo a manipular a matéria sonora 
e pelo modo como esta adquiriu um papel invasor e central em cada uma das suas 
intervenções. Sendo já longo este trabalho com o som e o seu cruzamento com outras 
linguagens, parece-nos que só nos últimos anos terá adquirido uma autonomia 




 Miguel Leal faz ainda um contraponto com os trabalhos, antes de Sobre, de Pedro 
Tudela. Neste catálogo é possível ver imagens da exposição e o esquema de montagem da 
mesma. É feita uma descrição da posição dos altifalantes e dos respetivos sons que deles 
saem. 





, Mute… Life41 e Stereo, even flower can ear you42.  
Adriana Sá nasceu em Lisboa no ano de 1972e com apenas seis anos começa a ter 
aulas de piano clássico na escola alemã Mendelsohn Hochshule fuer Musik.  
A apresentação do trabalho de Adriana Sá, vai-se tornar nesta dissertação sobretudo 
uma descrição baseada em informações disponíveis no seu site
43
, onde encontramos o 
material que vai fazer parte da sua produção artística. Numa visita ao site, podemos ver a 
intensidade e diversidade do trabalho da artista assim como a utilização de diferentes 
materiais e objetos colocados em locais distintos. Devido ao facto de a maioria da 
informação disponível no site se encontrar em inglês, a tradução para português será feita 
por nós.  
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Com uma formação de base ligada às artes visuais e à música, Adriana Sá investiga 
a contaminação recíproca de meios e sensibilidades criativas. Tem vindo a trabalhar com o 
som e a luz em junção com arquitetura, natureza, movimento, geometria, filosofia, etc.. 
Adriana Sá tem vindo a desenvolver e a apresentar o seu trabalho pela Europa, nos EUA e 
no Japão, com frequência no âmbito de residências artísticas. É uma artista 
transdisciplinar, é performer, improvisadora e compositora.  
Os seus projetos-série implicam a condução de processos de colaboração artística 
(com Hugo Barbosa, John Klima, Yvette Poorter, etc.) onde experimenta possibilidades de 
hibridização artística. Nestes projetos-série nos quais há a colaboração de outros artistas 
surgem então novas ideias através das trocas de experiências das pessoas envolvidas. Esta 
troca de experiências é sempre positiva tanto para a artista como para os colaboradores a 
também para os espectadores/participantes destes trabalhos. O fator surpresa está sempre 
presente.  
Em termos de instrumentos de trabalho, Adriana Sá utiliza computadores e diversos 
tipos de sensores, o 3D e câmara virtual.  
Atualmente Adriana Sá pesquisa a forma como o audiovisual pode potenciar a 
experiência musical. Nas suas performances, explora a transição de estados psicológicos e 
físicos e o jogo entre o que está a acontecer e a integração do inesperado criando assim as 
chamadas soundscapes. Podemos dizer então que o trabalho de Adriana Sá consiste nesta 
manipulação e exploração da paisagem sonora que se modifica de lugar para lugar. As suas 
obras em site-specific são exemplo desta procura de diferentes lugares e de diferentes 
ambientes. 
A bibliografia, e outras informações recolhidas e consultadas noutros tipos de 
suportes que aqui foram descritos, tratam-se portanto do material de pesquisa que serviu de 















































A arte do som 
 
Como sabemos, a audição permite-nos captar sons. Sons esses que podem despertar 
em nós sensações e reações como a curiosidade, o susto, o relaxamento ou a adrenalina; e a 
visão, seu sentido complementar, a fuga, a comprovação, a rejeição. Esta 
complementaridade, entre o áudio e o visual, ou seja, o audiovisual, é tudo o que pertence 
ou é relativo ao uso simultâneo e/ou alternativo do visual e auditivo e a tudo que tem 
características próprias para a captação e difusão mediante imagens e sons.
44
 Logo, a 
palavra audiovisual, designa duas realidades que se complementam, mas que são distintas 
uma da outra. Todos os sentidos se complementam e a perceção sonora é um sistema 
complexo que envolve todo o corpo humano.   
O que é que entendemos por som? O som é uma “onda de pressão” constituída pela 
amplitude e frequência. A “altura tonal” é normalmente chamado “volume” de um som, a 
frequência representa a dita tonalidade de um som, ou seja, o quão grave ou agudo é um 
som. Na fala humana acorrem mudanças de “timbre” em conjunto com variações de 
frequência e amplitude. O “timbre” caracteriza a fonte de um som, ou seja, o tipo de fonte 
sonora ou o instrumento musical que está a produzir o som. A “intensidade” está 
relacionada com a amplitude das ondas sonoras, quanto maior a amplitude da onda sonora 
mais forte é o som e, quanto menor for a amplitude mais fraco é o som
45
. 
A audição organiza e ajuda a compreender o meio ambiente. Para Schaeffer 
existem três mecanismos de escuta: ouvir, escutar, reconhecer e compreender.  
 Chamamos ruído a um som que se encontra fora da música. É um som separado da 
composição. O som torna-se abstrato e quando se encontra neste estado independente, 
associamos automaticamente a qualquer coisa material. Associamos rapidamente à matéria 
porque o ruído é normalmente consequência de um ato provocado por alguma coisa (um 
instrumento musical, uma máquina de lavar roupa a trabalhar, a chuva a cair no telhado, 
uma campainha a tocar, etc.).  
Assim como todos os sentidos humanos, a audição possui uma forte componente 
subjetiva e dependente muito de cada indivíduo.  
Douglas Khan, a propósito do ruído, tema que trata no livro Noise, Water, Meat – A 
history of sound in the arts, afirma: 
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  The main ones discussed here are noise, auditive immersion in spatial and 
psychological domains, inscription and visual sound, the universalism of all sound 
and panaurality, musicalization of sound, phonographic reproduction and imitation, 
Cageane silence, nondissipative sounds and voices, fluidity at the nexux of 
performance and objecthood (…). By sound I mean sounds, voices, and aurality – all 
that might fall within or touch on auditive phenomena, whether this involves actual 
sonic or auditive events or ideas about sound or listening; sounds actually heard or 
heard in myth, idea, or implication; sounds heard by everyone or imagined by one 




O objecto sonoro é o que eu ouço. Como é que se passa do sonoro ao musical? 
Sonoro é o que eu capto; musical é já um juízo de valor. O objecto é sonoro antes de ser 
musical.
47
 Em O Universo do Som nas Artes Plásticas, Ana Paula Almeida diz-nos que a 
intenção da arte sonora é precisamente assumir esta escuta dessubjectivada (uma percepção 
bruta) e os sons que ela ausculta, como algo artístico. O trivial sonoro que é captado, isto 
é, a vida apreendida pelos nossos ouvidos não instrumentalizados, poderá ser entendida 
como arte. O som incarnado habita o mundo e deixa-se ser habitado por ele. Há um retorno 
às coisas em si mesmas, reabilitando-se o som original e primeiro, desinvestido de 
pressupostos subjetivos. Conquista-se o som em estado bruto, que ainda não foi moldado 
reflexivamente. Este já não é o que é pensado mas o que se vive, o que se experimenta 
incondicionalmente em liberdade através da escuta. Fica assim abolido o determinismo, 
porque o mundo nunca está completamente constituído, mas também não há escolha 
absoluta pois ele já o está quando eu surjo nele.
48
  
 Lílian Campesato e Fernando Iazzetta em Som, espaço e tempo na arte sonora 
explicam que: 
 
(…) por arte sonora entendemos a reunião de géneros artísticos que estão na 
fronteira entre música e outras artes, nos quais o som é material de referência dentro 
de um conceito expandido de composição, gerando um processo de hibridização entre 
o som, imagem, espaço e tempo. Entre outras questões, a concepção estética desse 
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repertório vai ao encontro da reflexão e inclusão de elementos que geralmente 
possuem um valor secundário, ou mesmo inexistente na criação musical tradicional, 
tais como o espaço, a visibilidade, a performance e a plasticidade. A partir daí 
decorre um conjunto de obras que estão inseridas em géneros que se agrupam em 
torno do termo arte sonora – soundscape, soundesign, soundsculpture, instalação 
sonora – e que se referem ao trabalho de artistas híbridos que lidam com concepções 
criativas que buscam integrar noções de som, tempo, espaço, imagem e movimento. O 
espaço sonoro faz frente não somente às qualidades materiais de objectos e espaços 





Lílian Campesato e Fernando Iazzetta afirmam ainda que a arte sonora estabelece 
com o espaço uma forte ligação, utilizando-o como um dos principais elementos na 
construção da obra, esta fusão ocorre por meio da sua proximidade com a instalação, termo 
que a partir dos anos 80 tem sido utilizado para descrever um tipo de arte que rejeita a 
concentração num objeto em favor de uma experimentação das relações e interações entre 
um certo número de elementos e de seus contextos. A instalação é um género de arte que, 
pelo uso de materiais escultóricos e outros meios, busca modificar a maneira como 





Os termos música experimental e arte sonora são considerados por alguns como 
sinónimo e intermutáveis. Na realidade é difícil identificar uma arte do som 
precisamente pela sua estreita vinculação à música. Ainda que a música seja som, a 
tendência tem sido para designar todo o âmbito dos fenómenos sonoros como 
pertencentes ao domínio da música. Com a introdução do ruído – os sons da vida – no 
marco da composição, e a tendência para o efémero e a ilusão do referencial, os 
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John Cage define a música como uma organização do som, ao invés de uma 
composição de melodia e harmonia, mas o que é mais importante é a sua afirmação de que 
a música está em todo a parte (mesmo quando lemos conseguimos percecionar na nossa 
cabeça), em todos os sons – que todos os sons podem ser música. Ou seja, se todos os sons 
podem ser música, todos esses sons, podem ser usados como material musical pelos 
compositores.  
A arte sonora raramente tenta criar um retrato ou capturar a alma dos seres 
humanos, ou expressar algo sobre as interações do ser humano. A sua preocupação é o som 
como fenómeno da natureza e/ou da tecnologia. Mesmo a poesia sonora é uma explosão da 
linguagem corporal e não uma forma usual de comunicação com o ouvinte. 
Segundo Mélia Dávila, podemos dividir a arte sonora em três categorias: 
 
1- An installed sound environment that is defined by the space (as/or acoustic space) 
rather than time and can be exhibited as a visual artwork would be. 
2- A visual artwork that also has a sound-producing function such a sound sculpture. 
3- Sound by visual artists that serves as an extension of the artist’s particular 




As datas com que se marca cada época, as datas que assinalam a realização de cada 
obra valem, por vezes, muito pouco. A complexidade dos percursos estabelecidos pelas 
vidas e pelas obras dos artistas, provocam continuidades, retrocessos ou revisitações, 
avanços e eliminações, que impossibilitam o estabelecimento e a operacionalidade de 
rígidos quadros cronológicos e classificativos. Devemos, por isso, conquistar o direito de 
jogar com as datações e nomeações objetivas e de as submeter (de modo criativo) aos 
puros valores visuais, poéticos e programáticos das obras. O percurso histórico do nosso 
olhar definir-se-á, assim, não como uma monótona sucessão linear mas como uma rica 
trama onde todos os fios se entrelaçam. Quantas vezes parecem aqui tocar-se as datas, 
repetirem-se nomes, sobreporem-se os discursos e os olhares?!
53
 
Assim como a existência precede e governa a essência (Jean Paul Sartre), a história 
da arte precede a história dos gostos. São os artistas que vão formando o público. Em tais 
circunstâncias, o público encontra de um modo positivo uma aproximação com as obras, 
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considerando a personalidade dos seus autores. Instintivamente, o público sabe que a 
sociedade pode evitar os conteúdos, fornecer os materiais e condicionar os meios de 
comunicação mas apenas o indivíduo consegue eficácia na fusão de conteúdo e expressão; 
e o público sabe também que cada autor tem uma evolução própria
54
. Num artigo, a 
propósito do trabalho do artista António Olaio, David Santos escreve:  
 
Em plena década de 80, Jean-François Lyotard afirmava, a propósito da sua 
famosa reflexão sobre a pós-modernidade, que o valor de uma obra depende da sua 
“capacidade de gerar futuro”. Na verdade, a sobrevivência cultural de uma obra de 
arte mantém um vínculo forte com o efeito da sua repercussão ao longo dos tempos. 
Os caminhos abertos pela iniciativa de uma obra são assim mensuráveis numa 
relação estabelecida com a arte vindoura e os seus responsáveis, os artistas, aqueles 
que, por razões por vezes bem diferentes, continuam a projectar-lhes sentidos 
operantes, mesmo ou sobretudo sob novos contextos, contribuindo assim para a sua 




A relação arte/vida é uma questão que surge desde as primeiras manifestações 
artísticas da humanidade até às obras da contemporaneidade, cuja diversidade e 
complexidade tantas vezes nos confundem. Esta confusão é tão só a mesma que a vida de 
hoje nos provoca. Perante a dispersão e o estilhaçamento e a desagregação, procuram-se 
formas de ligação, de transversalidade, convergências e paralelismos que nos permitam 
criar pontes entre ideias. É-nos então exigido, uma certa capacidade criativa para 
encontrarmos respostas para as nossas questões
56
.  
A partir do século XX o olhar sobre o que é a arte e o que é considerado arte vai 
sofrer uma metamorfose que proporcionará uma evolução nunca antes vista. Com Marcel 
Duchamp, a ideia de que é o objeto artístico vai sofrer alterações. Tudo pode ser arte. 
Agora, o mundo que nos rodeia, o quotidiano e as coisas mais banais, que até agora eram 
ignoradas ou eram secundárias passam a ser o objeto principal da exploração criativa. O 
mundo do quotidiano liga-se ao da arte, e passa-se a olhar e pensar um objeto que foi feito 
para não ser olhado nem pensado, apenas utilizado.   
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Darwin, a propósito da música escreve que: Como nem o gozo nem a capacidade de 
produzir notas musicais são faculdades minimamente úteis para o homem (…), devem ser 
consideradas entre as mais misteriosas que ele possui.
57
 Steven Pinker designa a música 
como um “cheesecake auditivo” e pergunta: Que benefícios poderíamos obter de perder 
tempo e energia a produzir sons metálicos? […] Podia perfeitamente desaparecer na 
nossa espécie, sem que o nosso estilo de vida se ressentisse minimamente com isso.
58
  
A música tal como as outras formas de arte, inexplicavelmente, entram na nossa 
vida estética, moral e intelectual através da nossa mente. A inexprimível profundidade da 
música, escreveu Schopenhauer, tão fácil de compreender e tão inexplicável, deve-se ao 
facto de reproduzir todas as nossas mais fundas emoções, mas desligadas da realidade e 
das suas dores. […] A música exprime apenas a quintessência da vida e dos seus 
acontecimentos, e nunca os acontecimentos em si.
59
  
A arte de hoje mostra o mundo tal como ele é. Arte é criatividade e criatividade é 




Tal como na vida, a arte é feita de escolhas. Escolhas essas que definem o que o 
artista quer transmitir, qual a matéria ou elemento de contemplação.  
Marcel Duchamp, no Dicionário do Surrealismo, definiu o ready-made como um 
objeto comum promovido a objeto de arte através da escolha do artista, e assim 
revolucionou o panorama artístico, ao permitir que a categoria “escolha” se torna-se 
rapidamente e visivelmente óbvia no trabalho artístico
61
.  
Cristina Pratas Cruzeiro acrescenta que este imperativo, a “escolha”, caracteriza em 
suma a sua atitude perante a arte. É que para Duchamp, arte e vida caminham em paralelo 
e como tal ambas são fruto da banalidade do quotidiano. Elevar um objeto comum à 
categoria de obra de arte é afirmar em simultâneo que ambas as realidade são unas, ou seja, 
que qualquer categoria estética e ética utilizada no dia-a-dia é passível de ser utilizada na 
arte. Não se trata somente de retirar a utilidade a um objeto, é necessário retirar-lhe a 
intenção para que foi feito e atribuir-lhe outra intenção, a artística. No entanto, é fácil 
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perceber que estes objetos não perderam a razão de existirem, apenas foram re-




Cristina Cruzeiro Pratas acrescenta ainda que as obras ensinam a olhar, uma através 
das outras. Quando se tratam de obras do mesmo autor, um mesmo tipo de organização 
psicológica se reconhece, dando mais confiança à contemplação ativa do espectador 
intuitivo. O cromatismo, o sentido de proporções e as opções temáticas apresentam 
constantes que permitem acompanhar o aprofundamento artístico da expressão 
individualizada. O acesso ao estilo torna-se, assim, mais fácil e vivo. Mas os diversos 
autores entrecruzaram por vezes os seus destinos, atravessaram os mesmos lugares, cada 
um com um tempo interior próprio, vivido, mais ou menos coerente, mais ou menos 
interveniente. É da insistência do seu trabalho, da presença das suas obras, que 





























O som das vanguardas 
 
A tentativa de aproximação da música com as artes plásticas, ou seja, entre a ótica e 
a acústica, não é assim tão recente como poderemos certamente pensar! Segundo Bosseur, 
já no século XVI, Arcimboldo tinha concebido um sistema de equivalências do branco e do 
preto e as alturas sonoras. Ele relacionava os intervalos musicais com cores, baseando-se 
em estudos físicos das vibrações sonoras
64
. 
Em 1725, o matemático jesuíta Louis-Bertrand Castel (1688 – 1757) foi o 
responsável, depois de trinta anos de estudo, pela primeira tentativa de tocar sequências de 
cor num teclado tradicional através do seu “Cravo Ocular”. Segundo Bosseur, era um 
Cravo para os olhos com a arte de pintar os sons e todo o tipo de peças musicais, 
construído a partir de um mecanismo de espelho e de luzes, eram projectadas cores e sons 
quando acionadas as teclas do órgão. Trata-se de uma tentativa de “tornar visível” o som 
através de associações entre as cores e as alturas musicais, que não são claramente 
explicadas. O ritmo das projeções de cores era conduzido diretamente pela música, 
construindo assim uma unidade temporal entre as duas partes, no que diz respeito à 
sucessão de eventos (horizontal do tempo). Quando projetava cores e imitia sons 
aproximava as duas artes na medida em que fazia uma íntima analogia entre as matérias-
primas: som e cor, ondas luminosas e acústicas. O dinamismo das imagens associa-se às 
estruturas temporais musicais e poderia criar assim uma espécie de música áudio-visual
65
. 
Para além de Louis-Bertrand Castel, também Baindrige Bishop, que se interessou 
pela correspondência entre a música e a pintura, insistiu em criar um órgão de cor, 
registado em 1877, e também Wladimir Banaroff-Rossiné, com o seu “Piano 
Optofónico”66. 
Na sua obra Do Espiritual na Arte, Wassily Kandinsky expõe uma complexa e 
revolucionária doutrina acerca da criação sinestésica e interessa-se pelas analogias entre o 
timbre da música e os principais tons da cor a determinados instrumentos musicais 
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inspirando-se em Arnold Schönberg. Numa carta dirigida a Schönberg, Kandinsky afirma 
que o compositor tinha feito algo que há muito esperava na música, o movimento natural 
através do seu próprio destino, a vida pessoal nas vozes do indivíduo nas suas 
composições, são precisamente o que eu procuro no modo da pintura.
67
 
Juntamente com Robert Delaunay, Paul Klee vai proclamar a supremacia da visão 
sobre a audição quando se trata de relação temporal. Segundo Bosseur, o pintor francês 
acreditava que a audição pressupusesse uma ideia de sucessão, que, por se limitar a 
duração, perde em profundidade em relação á visão. Assim, a perceção do universo só se 
complementa com a visão. Klee por sua vez destaca a vantagem que tem uma pintura de 
não ter começo nem fim e assim nos deixar livres para nos abandonar em infinitas 
releituras e na multiplicidade de significados. Klee acreditava e era coerente com a ideia de 
que o artista deveria possuir uma ampla cultura sobre todas as artes e que ele deveria estar 
em busca do “conteúdo da verdade” em sua obra.68  
De todas as correspondências entre música e cor, a experimentação da passagem de 
notas musicais para tonalidades de cor foram as propostas mais comuns ao longo dos 
últimos 300 anos.  
Defendido por Filippo Tommaso Marinetti no Manifesto Futurista (1909), o ruído 
era um elemento de rotura, inconformismo e de anti-tradição, representativo da 
modernidade. L’Arte dei Rumori de Luigi Russolo introduz conceitos sonoros importantes 
como o de som-ruído e ruído musical.  
 
(…) Atravessemos uma grande capital moderna, com as grandes orelhas mais 
atentas que os olhos, e desfrutemos distinguindo os refluxos de água, ar e gás nos 
tubos metálicos, o rugir dos motores que sopram e pulsam com uma animalidade 
indiscutível, o palpitar das válvulas, o vaivém dos pistões, a estridência das serras 
mecânicas, os saltos de comboio sobre os carris, o fender das chicotadas, o golpear 
dos toldos e das bandeiras. Divertir-nos-emos orquestrando mentalmente o estrondo 
das persianas das lojas, as sacudidelas das portas, o burburinho e o caminhar das 
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multidões, os diferentes buliços das estações, das fundições, das fiadeiras, das 




Embora não se considerasse músico mas sim pintor, Luigi Russolo, em 1913 
produzia o seu The Art of Noise (A Arte do Ruído) que incluía um manifesto, partituras, 
instrumentos e apresentações. Luigi Russolo propôs uma composição musical a partir de 
fontes sonoras do meio ambiente, na busca infinita dos ruídos. A construção de 
instrumentos produtores de ruídos como o Intonarumori possibilitou a experimentação 
prática destas propostas. Luigi Russolo explica que:  
 
Não sou um músico, portanto não tenho nenhuma predileção acústica, nem 
quaisquer trabalhos a defender. Sou um pintor futurista usando uma arte muito 
parecida para projetar minha determinação em renovar tudo. E então, mais atrevido 
que um músico profissional seria, não preocupado com a minha aparente 
incompetência, e convencido de que todos os direitos e todas as possibilidades se 
abrem para a ousadia, tenho sido capaz de iniciar uma grande renovação da música 
através da Arte do Ruído.
70
   
 
Também o bruitism Dada, conceito com origem em Marinetti e nos seus poème 
bruitiste e le concert bruitist, segundo afirma Richard Huelsenbeck no Manifesto Colectivo 
Dada de 1920, explorou as possibilidades do ruído. O bruitism remete para a criação 
expressiva e rítmica de atonalidades poéticas resultantes da convergência entre a 
musicalidade dos ruídos extraídos de objetos performativos não-musicais e das 
dissonâncias vocais introduzidas por uma certo recurso fonético primitivista às linguagens 
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 Historians attemping to explain the genesis of noise have rightly pointed to 
increased social raucousness of a late – arriving industrialization in Italy and to the 
correlation of noise with other transgressive tactis within the avant-garde at the time. 
However, noise also developed because of the unwillingness, inability, and 
awkwardness within the arts to adequately incorporate these sounds and tactics. In 
keeping with the conventions of western art music at that time, Russolo rejected 
“imitation” and, in the end, simulated wordliness only through an expansion of 
timbre. What was ostensibly an autonomous art become a rejuvenation of music (quite 
apart from his marginalization from the musical establishment, then and now). 
Russolo’s noise was returned to extramusical significance as it was embraced by the 
left – leaning avant-garde, despite the fact that what inspired of military combat, 




Em 1916, o russo Dziga Vertrov, cria o Laboratório do Ouvido onde organiza os 
registos de vozes quotidianas e sons naturais e mecânicos realizados com a ajuda de um 
fonógrafo. Man with a movie camera é também uma das suas obras mais conhecidas. 
 
Um dia na Primavera de 1918… ao regressar de uma estação de comboios. Ali 
permaneceu no meu ouvido o ruído prolongado da partida do comboio… as juras de 
alguém… um riso, um apito, vozes, o tocar da sineta d estação, o soprar da 
locomotiva… sussurros, choros, despedidas… E vou pensando enquanto caminho: 
tenho de conseguir um equipamento que não descreva, mas registe e fotografe estes 
sons. De outra forma é impossível organizá-los, editá-los. Eles passam apressados 
como o tempo. Talvez a câmara de filmar? Gravar o que se vê… Organizar, não o 




Em 1930, o alemão Walter Ruttmann, cria Wochenende (Fim de Semana), um 
retrato sonoro de um fim-de-semana em Berlim, filme sem imagens produzido para a RRG 
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Berlim e escutado numa sala escura pela rádio
74
. Berlin: Symphony of a Metapolis é 
também umas das obras mais conhecidas de Walter Ruttman.  
 Influenciado por Walter Ruttmann, Oskar Fischinger, foi também um pioneiro no 
cinema realizando uma série de pequenos filmes de animação.  
Segundo Douglas Kahn, em Noise, Water, Meat, A history of sound in the arts:  
 
(…) o som satura a arte deste século (XX) e sua importância seria evidente se fosse 
possível ouvi-la apesar de uma pretensa visualidade silenciosa prescrita pela história 
da arte, apesar de uma concepção de música que exclui referências ao mundo. […] 
No entanto, estes sons não servem meramente para sonorizar a cena histórica; eles 
também são uma maneira através da qual se poderia investigar questões da história e 
da teoria da cultura, incluindo aquelas existentes por trás da visão periférica e 




Espaço e tempo são as únicas formas em que a vida se constrói sendo a arte, 
construída também ela segundo os mesmos princípios. O tempo passa a significar som, e o 
espaço, o espaço percorrível.
76
 A partir da segunda metade do século XX algumas 
instalações arquitetónicas derivam em instalações sonoras onde se funde a arquitetura, a 
escultura e a música.  
 
(…) ao longo de toda a história da arte, especialmente da arquitectura e da 
música, notamos que a ligação entre as duas disciplinas se efectua de modo diferente. 
Nos tratados de arquitectura, o tema da música é abordado com especial atenção, nos 
tratados de música o tema da arquitectura e sobejamente ignorado. Apesar disso, 
notamos que a arquitectura pode ser edificada sem pensarmos nas proporções 
correctas ou consonantes, não sendo possível à música existir sem espaço. A própria 
acústica do espaço e condicionante para a reprodução da obra musical, factor 
largamente ignorado em composição musical. Mesmo assim, as relações musicais 
ditaram as relações arquitecturais. Por outro lado, o objecto arquitectónico não se 
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opõe ao objecto artístico, pois muitas vezes as tipologias sonoras e arquitectónicas 
contêm os mesmos princípios e arquétipos de criação e composição. Assim, 
percebemos a importância do espaço para o pensamento e criação musicais,e 





Lembremos o pavilhão Philips (1958) localizado em Bruxelas, na Bélgica, 
projetado por Le Corbusier e Iannis Xenakis para a Expo 58. Os princípios arquitetónicos 
do edifício foram os mesmos utilizados nas peças Metastasis e Concret PH de Xenakis. 
Trata-se de música eletrónica, concreta ou eletroacústica e estética dos sons alheios aos 
tradicionais pressupostos musicais aliada à arquitetura e ao espaço. Estas músicas foram 
criadas propositadamente para serem tocadas dentro do pavilhão com o objetivo de 
destacar a dimensão espacial do som. 
 
 This dimension comes for the fore especially in Iannis Xenakis’ Poème 
Electronique, a work composed in the Philips Laboratories in Holland. This work was 
intended to be amplified by means of three hundred loudspeakers set up inside the 
building designed by Le Courbusier and I. Xenakis for the universal exhibition in 
Brussels in 1958. The structure of his musical work Metastasis (1953-54), “the first 
vision of regular surfaces in sound space”, in fact formed the structural basis of I. 
Xenakis’ architectural plans for the Philips Pavilion, an edifice made of unbroken 
rectilinear surfaces. This project, conceived along the lines of the analogical relation 
which can exist between the regular surfaces of the architectural work and the 
combined effects of the glissandi of the experiment in synthesizing sound, light, and 
architecture, a project which itself constitutes the first stage of what I. Xenakis calls 
an “electronic gesture”.78    
 
Os anos 50 foram os anos de Varése (Poéme électronique) e Xenakis, compositor 
de Metástisis (1954), de Pierre Schaeffer, Pierre Henry ou de Stockausen, mas também de 
John Cage e da sua obra 4’33”.  
 
The developmente of electronics have undoudtedly encouraged investigations into 
the spatial qualities of sound phenomena. One of the first composer to have used 
electroacustic sources in this way is Edgar Varèse who, even in this stricly 
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instrumental works like Hyperprisme (1922-1923), gave an active role to the 
dimension of space. He writes on the topic in the article “Musique de notre temps” 
(Music in Our Times): “In my own works, organized masses of sound evolve in 
opposition to each other, such that the extent and volume of sound radiation is 
modified during this process. By projecting sound, I am seaching for the quality of a 
third dimension in wich the sound radiation resembles light beams being swept 
around by a projector… in short, a continuation, a journey into space79”.80 
 
Aluno de Schönberg, John Cage, precursor da música experimental, aleatória, 
minimalista e até mesmo eletrónica transgrediu todas as regras da disciplina, sugerindo que 
qualquer som pode ser música, começando com o silêncio. Inspirado pela filosofia asiática, 
ele opôs-se às racionais composições europeias.  
A introdução de oportunidade é para ele decisiva. Assim, os seus primeiros 
trabalhos “para piano preparado”, datam de 1930. Aqui os objetos são colocados sobre as 
cordas dos instrumentos para que o som seja alterado de forma imprevisível.  
Em 1952, John Cage apresentou a sua composição musical 4’33’’, na qual durante 
o espaço temporal em que consiste a obra, juntou-se ao silêncio do intérprete o ruído 
ocasional da plateia que estava na sala. John Cage que afirma que “tout est musique” 
acolheu nesta peça o contributo não intencional dos espectadores fazendo com que 




There is no drive, in J. Cage’s music, to archieve coherency between the 
compositional structure, the notation, playing, and hearing can be considered 
autonomous actions which do not have to be linked by relations of cause and effect. 
This encourages the shattering of the work: it is no longer an object closed in on itself, 
but a dynamic organism which the interpreter is to bring to life, and not only to 
completion. Cage has employed methods of chance in his compositional work, a 
highly cultivated method in the case of the I Ching (used, for example, in Music of 
Changes, 1951), as well as anarchic methods, like casting dice of observing the 
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Fluxus e Jorge Peixinho 
 
Em Portugal muitos são os nomes de artistas que se têm vindo a revelar no cenário 
da música, da experimentação e da improvisação. Não podendo, nem tendo como objetivo 
neste trabalho conhecê-los a todos, vamos pelo menos conhecer alguns desses nomes.  
 O movimento fluxus foi um dos impulsionadores na pesquisa da arte sonora. Este 
movimento alargou e misturou limites como resultado de contínuas transformações 
capazes de movimentar ideias e lugares, apontando para a arte como processo. Fluxus 
promoveu principalmente a abolição das fronteiras entre a arte e a vida. Os artistas 
basearam as suas práticas na ideia, na ação, no acontecimento e no processo, criando 
territórios nos quais inseriram elementos antes considerados não artísticos, assumindo um 
papel central e concretizando uma produção interativa e viva.  
 
O próprio fluxus buscava colocar-se estrategicamente em relação ao mercado, à 
história e aos museus de arte, situando-se a certa distância, na qual poderia seguir, 
indefinidamente, com seu “livre jogo de arte” e manter vivo um espírito que […] 
perdura até hoje, supondo as ideias de fluxo, de mutação entre as coisas e inter-relação 




A ideologia de que arte é vida e vida é arte vai ser explorada pelos artistas que 
integraram este movimento e todos eles, pensando e projetando os seus trabalhos sempre 
em estados de espírito plenos de liberdade.  
 Jorge Peixinho, compositor português que marcou a evolução da música portuguesa 
do século XX, foi o responsável por:  
 
(…) aquele que foi considerado o primeiro Happening nacional como um dos 
primeiros indícios do espírito Fluxus no contexto português – principalmente sob a 
orientação performativa de Jorge Peixinho -, e cujo momento se sintonizou com as 
principais manifestações sonoras do movimento que aconteciam nos continentes 
europeus, norte – americanos e asiática.84  
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Jorge Manuel Rosado Marques Peixinho nasceu no Montijo em 1940 e desde cedo 
se ligou á música aprendendo a tocar piano com a tia. Em Janeiro de 1965, participou em 
conjunto com os harpistas Clotilde Rosa e Mário Falcão e quatro poetas experimentais, 
num happening na Galeria Divulgação, que provocou grande polémica na imprensa e 
recebendo bastantes críticas não muito positivas principalmente por parte do crítico 
Manuel de Lima que nunca compreendeu por que razão é que Jorge Peixinho, sendo um 
compositor vanguardista que participava em concertos a nível internacional, se sujeitava a 




Peixinho será precisamente alvo de críticas mordazes de Lima, pelo facto de se ter 
despido das suas insígnias e portanto, da sua consição social privilegiada enquanto 
“criador genial”. A mesma conjuntura já se tinha verificado com os artistas Nam 
June Paik ou com La Mont Young, que tendo trabalho nos circuitos composicionais de 
vanguarda mais revelantes da Europa, enveredaram pela suposta simplicidade 




Em Resposta a Manuel Lima, Jorge Peixinho diz que: 
 
Manuel Lima ao pretender reduzir os nossos propósitos grosseiramente a uma 
simples e inconsequente adesão ao escândalo, demonstra que não compreendeu os 
nossos objectivos construtivos (e por isso experimentais), a um nível ideológico, 
estético e psicológico. (…) se em relação ao nosso concerto uma parte do público teve 
um comportamento “épaté”, isso prova que não soube compreender, nem cooperar, 




Esta manifestação sonora designada Concerto e Audição Pictórica, teve lugar na 
Galeria Divulgação a 8 de Janeiro de 1965 no âmbito da exposição Visopoemas do grupo 
de poetas e autores do volume Poesia Experimental, do qual fazia parte Ana Hatherly, 
Herberto Helder, Barahona da Fonseca, Ernesto Manuel de Melo e Castro, Salette Tavares 
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e António Aragão. Neste “concerto” participaram estes três últimos poetas referidos, os 
harpistas Clotilde Rosa e Mário Falcão e Jorge Peixinho que assumiu a responsabilidades 
do evento.  
 
Do programa constaram as peças Cartridge Music e Suite for Toy Piano de John 
Cage, A Porta Negra e Electrovagidos de Jorge Peixinho, O … do Aragal (escutada 
como «música de de funto») de António Aragão, Peça 59 («Peça negativa» na sua 
«primeira audição mundial») de E. M. de Melo e Castro, Ária à crítica de Salette 
Tavares, entre outras obras realizadas sem autoria como «Zzzzzzz……….Rrrrrrrr!...» 
(«esta peça não será dada ao público por provocar sono») ou ainda «Sonora ao 
Lu…ar Livre» («esta obra não será apresentada cá porque não há ar livre»), «Foco 
Barulho», «Concerto a Metro (Marcha, Militar», «Balofonia (com a participação do 
Espírito Humano)» e «Bidotráfico». Facilmente constatamos que as únicas peças que 
não foram compostas pelos artistas participantes neste evento, pertenciam a John 
Cage, o que poderá eventualmente indiciar uma determinada orientação estética para 
este «Concerto», hipótese de imediato refutada por Peixinho quando algumas vezes 
“vozes críticas” o acusam disso mesmo na imprensa.88  
 
Neste primeiro happening português foram utilizados diferentes objetos, uns 
musicais, outros não, tais como: 
 
  (…) um caixão, um piano de meia cauda, instrumentos de percussão vários, 
balões, metrónomos, uma harpa, um piano de criança, palavras soltas, chocalhos de 
várias espécies, com e sem badalo, uma flauta de bisel, uma couve, um bidé, risos, 
pandeiretas, música de Chopin, um ré-ré, um despertador, um rolo de papel higiénico, 
um jarro de água, um brinquedo de corda, dois violinos de crianças (brinquedos), 
uma máquina de barbear eléctrica, um cravo (flor), uma casa de cão que ladra 
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Tudo isto mostrou a vontade dos artistas em transmitirem ao público, através da 
música, o que é o espírito fluxus e a proximidade entre a arte e a vida (com as suas 
































É na década de 70 do século XX que assistimos a uma nova manifestação junto de 
vários artistas que vão aproximar as artes visuais à música. Esta manifestação caracterizou-
se pela mistura entre as artes plásticas, a música e arquitetura e passa assim a designar-se 
“arte sonora”. O som vai ser utilizado de modo peculiar e vai-se aproximar mais da 
escultura e das artes plásticas em geral do que propriamente da tradicional criação musical. 
Enquanto na música a construção de uma composição é essencialmente temporal, nos 
trabalhos de arte sonora o elemento principal para a estruturação de um discurso, é o 
espaço. A arte sonora une, de modo híbrido, outras fontes materiais como a luz, objetos, 
cores e sons. No entanto, a diversidade de obras que vão surgir dentro deste termo tornam a 
sua caracterização precisa bastante difícil e são colocadas questões relacionadas com a sua 
(in)dependência relativamente a outras categorias
90
.  
A origem da sound art (em inglês) está diretamente relacionada com a 
performance, o happening, a instalação e com a música eletroacústica, das décadas de 60 e 
70. A arte sonora em si tem múltiplas raízes que lhe conferem uma forma híbrida e em 
termos de conceptualismo vai ter como referência a corrente Futurista, Luigi Russolo, o 
grupo Fluxus, John Cage e a sua conceptualização musical, as animações de Norman 
Mclaren e de Oskar Fischinger, Xenakis, entre outros.   
 
Os espaços acústicos – instalações sonoras – ou corpos sonoros de intervenção 
social, convertem-se, segundo Schaeffer, em arquitecturas sonoras, sendo os 
compositores desenhadores de sons conscientes das realidades urbanas. No entanto, a 
realidade sonora surge e dimensiona-se de forma independente. O projecto acústico 
surge, consciente ou não, segundo uma intenção do arquitecto/artista e do 
compositor/arquitecto sendo a instalação sonora, um espaço ou um objecto de arte 
que reúne em si mesma diversas formas de arte, nomeadamente a arquitectura e a 
música. Neste sentido, a arquitectura é uma escultura espacial fruível pela sua 
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  A noção de ambiente e paisagem sonora surge na década de sessenta integrada 
numa disciplina de ecologia acústica, cujo maior protagonista foi R. Murray Schaefer.  
 
Este termo nasceu de uma analogia de palavra landscape (paisagem) numa 
estreita conexão com o som. Todavia Murray Schaefer não pensa o som como uma 
nova música, preocupa-se directamente com a ecologia sonora. Ao mesmo tempo 
surge, no final dos anos sessenta, o livro O ouvido pensante, onde propõe uma 
“escuta pensante” para tornar os ambientes sonoros menos poluídos e mais 
agradáveis. Segundo ele, o primeiro passo para nos tornarmos um ouvinte 





A música esteve, durante séculos, ligada às partituras e aos instrumentos (o piano, a 
guitarra, o órgão, a bateria, o violino, etc.) e normalmente era interpretada ao vivo. As 
questões ligadas ao papel do músico, começaram a ser questionadas a partir do século XX. 
O aparecimento de novos instrumentos como o sintetizador, os computadores e os 
programas de manipulação sonora, vieram mudar a posição de cada um dos intervenientes. 
O sintetizador passa a ser um instrumento em vez de uma “soundmachine”, também o 
microfone passa a ser um instrumento musical. Electrical instruments will make available 
any and all sounds that can be heard.
93
   
O primeiro sintetizador data de 1960 e foi feito pelo russo Kazu Theremin, mas o 
modelo que ficou mais conhecido e que esteve mais perto do sintetizador como hoje o 
conhecemos foi o de Robert Moog e Herbert Deutsch de 1964. Esta máquina chamada 
Moog, era monofónica, ou seja, só tocava uma nota de cada vez e era bastante cara por isso 
só alguns a poderiam adquirir. Mais tarde, foram desenvolvidos sintetizadores polifónicos 
e com dimensões mais pequenas que o Moog, como o MiniMoog lançado em 1970. Este 
último foi o sintetizador monofónico mais popular dos anos 70, sendo uma versão portátil 
simplificada, foi um dos maiores sucessos da indústria dos sintetizadores até hoje.  
O grupo The Nice, liderado por Keith Emerson, que depois viria a formar os 
Emerson, Lake and Palmer, foi o primeiro a utilizar um sintetizador num espetáculo ao 
vivo. O americano Wendy Carlos foi também um dos pioneiros na utilização de 
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sintetizadores Moog e realizou a abanda sonora do filme Clockwork Orange de Stanley 
Kubrick de 1971, toda em sintetizador e com uma sonoridade bastante sinistra com um 
vislumbre de um futuro sintético e alienado que agradou aos sonhadores eletrónicos. Em 
1975 aparece o grupo alemão Kraftwerk que se autointitulam “engenheiros musicais” 
conhecidos e apreciados mundialmente ainda hoje, foram um dos primeiros grupos a 
utilizar somente máquinas na produção das suas músicas e assim influenciaram bandas 
como Depeche mode, Pet Shop Boys, Cabaret Voltaire, The Human League, Throbbing 
Gristle, etc. Apesar da influência dos Kraftwerk, cada um deles encontrou de forma 
independente o seu estilo com um sentido experimental.
94
  
Todo este panorama teve um profundo efeito nos aspirantes a músicos daquela 
geração dos anos 70 que imaginaram o som do futuro. Na Inglaterra dos anos 80 os sonhos 
tornaram-se realidade e imerge a cultura synth - pop. Foi um tempo em que as máquinas 
dominaram o mundo. Surgem nomes importantes no panorama musical como Brian Eno, 
Fad Gadget, Gary Numan, Klaus Schulze dos Tangerine Dream e Jean Michel Jarre.  
Em Portugal, René Bertholo como veremos mais à frente, vai construir um 
sintetizador baseado no de Robert Moog.  
Agora, a máquina passa a ser tudo o que compunha uma banda ou um grupo 
musical convencional. O músico, compositor ou intérprete, passa a ser parte integrante do 
próprio instrumento como um só.  
A propósito das novas tecnologias Douglas Kahn afirma:  
 
It is important that technology had never been manifested in the arts in a simple 
way. The influence of technologies in early modernism was often registered through 
mislaid ideas about what actually existed or what they could do, with little regard for 
the state of technological development, let alone an understanding of the tough 
realities of institutional access. Yet such presumptions and desires often bore greater 
artistic possibilities than the ideas accompanying actual implementation. On the other 
hand, since the 1920’s and especially since midcentury, recording technologies have 
belong to a larger culture of recording in media – saturated societies, wich 
necessarily intercedes in any technical consideration within artistic production. This 
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is not only would pertain to patently auditive phenomena but would extended to the 
implications of sound within other forms of recording.
95
   
 
Os músicos passam a pensar eletronicamente, através das capacidades dos novos 
instrumentos que lhes vão sendo postos no caminho das suas experimentações sonoras. É a 
evolução. We are not entertainers we are sound scientists. We have a soul, even thoughts 
it’s electronic and mathematic.96 
Um dos mais importantes pioneiros na pesquisa do poder dos sons foi Pierre 
Schaeffer, o pai da musique concrète. A “música concreta” é o nome dado a um tipo de 
música eletrónica feita a partir de uma edição de áudio a partir de sons (completos ou 
fragmentos) do ambiente, da natureza ou industriais. Os sons são captados antes do 
processo de composição que é feito depois em estúdio. Esta forma de fazer música 
começou entre os anos 40 e 50 e acompanhou a evolução tecnológica áudio.  
Pierre Henry explica que:  
 
Musique concrète was born in Pierre Schaeffer’s studio. Schaeffer had the idea to 
produce sounds by using different tools, by splitting sounds, prolonging sounds by 
reverberation, prolonging sounds by repetition, a sort of alchemy that doesn’t exist in 
orchestral music. This music cannot be played with instruments, only with electronic 
tools.
97
   
 
Pierre Henry explica: Musique concrète is about the art of decision. It’s the art of 
choice. You select one sound over another, and that’s where composing begins. It is the 
chosen sound wich will then become the lodestone of what is to come.
98
 
Pierre Henry é ainda hoje um dos artistas que se dedica à experimentação e que 
ainda continua a realizar performances ao vivo. A propósito das suas performances ao 
vivo, Pierre Henry diz:  
 
I feel i’m the conducter of a sole instrument. I am a pianist, a violinist and 
organist, and there is someone who’s showing me what I must to do. Of course the 
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composer exists, but he’s no longer acting as a composer. He is eclipsed by a 
performer, who by means of technology brings life and a spatial reality to his work.” 
“I nevertheless process a semblance of ritual, like that of classical music that is to say 
that I arrive, then I’m applauded, I sit at my console and concentrate. It is like being a 
concert soloist, and I like that, because it is in fact, a concert, not an art installation. 
It’s not something vague. There’s a sort of emotion that should grab every one. 
Because they say: “What is he doing up there? Creating sounds? Mixing? Sampling?” 




Com a evolução tecnológica e com a facilidade que hoje é possível aceder a novos 
programas, materiais e softwares, encontramos hoje uma grande quantidade de jovens 
artistas que se dedicam a esta experimentação das possibilidades dos sons. O exemplo dos 
dj’s é um caso flagrante. Nunca na história da música houve tanta competição a este nível. 
Hoje qualquer pessoa pode produzir a sua própria música no conforto do lar. Em 
contrapartida, cada vez são menos os que ainda utilizam os antigos vinyl. Contudo, David 
Toop afirma:  
 
Vinyl is an active gesture against the race for the perfect sound, in other words, for 
the clinical and soullness sound. Contrary to the laser recording, vinyl as a living 
object, whose wear – thought crackles – is personalized… It is not dead because of the 




O som cada vez seduz mais jovens. A cultura eletrónica e digital, as facilidades de 
acesso à internet, software para processamento digital do som, os computadores portáteis, 
samplers, o formato Mp3, entre muitos outros, permitem uma maior e acessível aderência á 
experimentação de novas linguagens artísticas ligadas ao som e a imagem. Ao longo dos 
últimos anos o mundo da arte tem testemunhado uma grande explosão de interesse na arte 
sonora e na arte digital.  
O que entendemos por arte digital? A arte digital é a arte que usa a tecnologia 
digital na forma de processo (meio) e/ou produto (resultado).
101
 A arte digital usa: 
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  (…) as tecnologias como ferramentas ao serviço do engenho criativo artístico, ou 
seja, como motor para a criação de novas formas de arte (maior) seja ao nível dos 
processos ou dos produtos. O processamento da informação através da exploração da 
sua expressividade visual, auditiva, táctil e imersiva, que hoje denominam tecnologias 
do multimédia interactivo, têm vindo a abrir novas necessidades de formação, 




O artista digital: 
 
  (…) deverá ser capaz de conjugar conhecimentos profundos ao nível da 
computação gráfica, som e música digitais, realidade virtual, aumentada e mista, 
para gerar novas aplicações, produtos e narrativas e experiências estéticas, nas áreas 




Esta tendência para uma crescente aposta na utilização de meios eletrónicos e da 
realidade digital vai fazer com que a sonoridade se aproxime cada vez mais e de uma 
maneira fluida do visual. O artista/explorador vai percorrer um caminho entre os dois 
universos paralelos, o visual e o sonoro, que se irão cruzar atravessando o espaço. Surge 
então a expressão artista intermedia.  
Ana Paula Almeida explica que: 
 
(…) o estatuto excepcional que a visão sempre gozou na hierarquia dos sentidos, 
começa na segunda metade do século XX a ser questionado. (…) A 
desterritorialização das sensibilidades e as intenções marcadamente 
transdisciplinares proporcionaram o aparecimento de um número considerável de 
práticas artísticas híbridas, que passaram a incorporar o som como dado central de 
todo o processo criativo – Arte Sonora – mas também como elemento constituinte de 
um espaço multisensorial onde o puro médium é desconstruído em favor de uma 




Ainda fazendo referência ao artista intermedia, a autora diz que esta designação:  




Idem.   
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ALMEIDA, Ana Paula – O Universo do Som nas Artes Plásticas. Lisboa: Edições Colibri, IHA – Estudos 
de Arte Contemporânea, Faculdade de Ciências Sociais e Humanas, Universidade Nova de Lisboa, Colecção: 
Teses, Lisboa, 2007, p. 16. 
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(…) parece ser mais flexível e fazer mais sentido quando nos referimos a alguém 
que se move entre territórios, que não sejam exclusivamente sonoros. Ao «artista» que 
tende a trabalhar nesse âmbito, é-lhe colocada a designação «sonoro», no entanto 
são hoje algumas as vozes que a contestam. No cerne desse debate está a 
especificidade da dita expressão, que implicitamente prende o artista a um só rótulo 









































































Entre as décadas de 1950 e 1970, ocorre um movimento migratório dos artistas 
portugueses, sobretudo após a entrada em cena da Fundação Calouste Gulbenkian, em 
1957, que foi responsável pela atribuição de bolsas de estudo a muitos artistas nacionais. 
Inicia-se assim, uma movimentação por parte dos artistas portugueses em busca dos 
movimentos das vanguardas que se manifestavam no contexto artístico europeu e que, por 
questões políticas e sociais, lhes estavam vedadas. Este período proporciona grandes 
“aberturas” à arte nacional. Para além de haver uma enorme quantidade de artistas que 
emigram para a Europa, dá-se a abertura de novas galerias e é quando a SNBA (Sociedade 
Nacional de Belas Artes) começa a ser permeável, permitindo exposições de alguns artistas 
que até então encontravam para si as portas fechadas
106
.  
René Augusto da Costa Bertholo, filho do pintor Augusto Bertholo, nasce em 
Alhandra em 1935. Frequentou a Escola de Artes Decorativas António Arroio (1947-1951) 
e depois a Escola de Belas Artes de Lisboa entre 1951 e 1957 e aí se relacionava com 
Lourdes Castro, com quem esteve casado, e com Escada, Lopes Alves, Sebastião Fonseca, 
Nuno Portas, José Almada e outros jovens que procuravam tirar o máximo proveito do 
companheirismo possibilitado pela frequência do mesmo local de estudo. Criaram a revista 
de estudantes Ver (1956) e animaram a Galeria Pórtico (1955 e 1956) e em 1956, 
juntamente com Lourdes, Escada, Gonçalo Duarte e João Vieira, partilhou um ateliê em 
cima do Café Gelo. Em 1957 parte para Berlim com Lourdes Castro, Costa Pinheiro e 
Gonçalo Duarte e no ano seguinte fixa-se em Paris com Lourdes Castro. De 1959 – 60, 
René Bertholo beneficiou de uma bolsa de estudo da Fundação Calouste Gulbenkian
107
.  
Lourdes Castro, René Bertholo, Gonçalo Duarte, João Vieira, Costa Pinheiro e José 
Escada, estiveram muito mais perto daquilo que foi o Nouveau Réalisme, criando o grupo 
KWY. KWY eram as letras que não faziam parte do alfabeto português e vieram significar 
neste contexto: “Ka Wamos Yndo”. Este grupo começou por expor em Munique e em 
Paris juntamente com o alemão Jan Voss e o búlgaro Christo, o qual neste período 
começava os seus famosos “embrulhos”108.  
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Cf. OLIVEIRA, Márcia – Lourdes Castro: um caminho de sombras [Em linha], X Colóquio de Outono 
Comemorativo das Vanguardas, Universidade do Minho, 2009/2012. p. 2. [Consultado a 7 de Março de 
2012]. Disponível em: ceh.ilch.uminho.pt/publicacoes/Pula_Marcia_oliveira.pdf. 
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Cf. ACCIAIUOLI, Margarida [et al.] - KWY Paris 1958-1968. Lisboa: Centro Cultural de Belém; Assírio 





Corriam, então, os tempos do Novo Realismo de Pierre Restany, cujo manifesto 
publicado em 1960 defendia o diálogo directo com o mundo moderno de consumo dos 
media e da Pop Art. Foi também nesta altura que proliferaram, em Paris, as 
actividades do grupo espanhol El Paso, de Saura e Millares, desenvolvendo-se 
esteticamente em torno do informalismo, e também do grupo Fluxus, de Joseph Beuys, 




Em 1960, o KWY realiza na SNBA, uma exposição de reação à cultura nacional, e 
marca o início de uma nova era artística. Até ao momento a arte estava presa a 




A constituição do grupo KWY, em Paris, reúne artistas portugueses com artistas de 
outros países, representando já uma nova atitude experimental participante de uma 
renovação de linguagens e experiências que pouco tinha que ver com a discussão nacional. 





Teresa Vidal, Lena Vieira, René Bertholo, João Vidal, Escada, Jan Voss, João Vieira, Marilyn Monroe, Costa 
Pinheiro, Christo e Lourdes Castro
112
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Cf. ACCIAIUOLI, Margarida [et al.] - KWY Paris 1958-1968. Lisboa: Centro Cultural de Belém; Assírio 
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Entretanto, em meados da década de 60, as ações de poesia experimental em 
Lisboa, assim como a receção do experimentalismo musical do pós-guerra, encetados por 
nomes como Ana Hatherly, Melo e Castro, Jorge Peixinho e Salette Tavares, entre outros, 
começam a delinear, um novo campo artístico em que o discurso de uma nova vanguarda 
se anuncia e manifesta
113
. 
A revista KWY (1958-1963) de René Bertholo e Lourdes Castro contou com doze 
números onde foram publicados trabalhos em conjunto. Esta revista, foi no seu conjunto e 
cada uma em si mesma, uma obra de arte original, refletindo um sentimento de pesquisa e 
de vontade de acompanhar as correntes mais atuais e suscitando novas maneiras de encarar 
a arte.   
O trabalho de René Bertholo é um dos mais interessantes e singulares casos no 
contexto artístico português. A consciência da importância do respeito pelos meios foi 
auxiliada pela descoberta da obra de Paul Klee. Os seus primeiros desenhos eram lineares, 
com figuras transparentes como as de Klee, de suave expressividade lírica. Ainda antes do 
seu grande interesse por Klee, René Bertholo viu em Lisboa na Biblioteca Americana 
reproduções de Pollock, Tobey, De Kooning, Rothko, etc., e, já em Paris, encontrou-se 
com os “cachets” e “allures d’objects” de Arman e com os esquissos de Leonardo da Vinci 
em páginas inteiras cobertas de bonequinhos
114
.  
René Bertholo começa por equacionar na sua pintura a relação entre a figuração e a 
abstração.  
 
No final dos anos 50, a sua pintura era abstratizante, primeiro com cromatismo 
controlado pelos valores luminosos e, depois, em 1958, já informalista e de execução 
rápida. Mas foi a partir de 1962 que Bértholo iniciou a sua pintura mais 
característica. Como sempre, a nova pesquisa partiu de desenhos. O seu informalismo 
permitiu-lhe, no desenho, estar atento às figuras emergentes, quando as linhas se 
fechavam e surgiam como contornos, em tudo semelhante aos do desenho figurativo 
elementar. Bertholo passou a misturar estas figuras puras esparsas no plano com 
figuras identificadoras de pequenos objetos alusivos à vida portuguesa: palmeiras, 
bandeiras, pipas, emblemas, etc. Assim, passou a um neofigurativismo com que 
pretende «divertir os outros, procurar as imagens que permitem uma comunicação 
fácil e ao mesmo tempo misturar imagens não codificadas, objetos, coisas que só 
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Cf. Perspectiva: Alternativa Zero. Porto: Fundação de Serralves, 1997. ISBN 9789727390540. p. 17.  
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Cf. POMAR, Alexandre – Figura. Ficção. In: René Bertholo. Porto: Fundação de Serralves, 2000. ISBN 
972-739-073-0. p. 34. (Catálogo) 
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existem no quadro». Os objetos conhecidos e não conhecidos pressupostos nas figuras 
minúsculas de Bertholo são subjetivamente apropriados pelo seu tratamento grotesco 




O gosto artesanal de René Bertholo permitiu-lhe manifestar um inato sentido 
plástico, que é demonstrado no desenho e invade as artes gráficas, a construção de objetos 
e, naturalmente, a pintura, onde cedo experimentou técnicas inovadoras no final dos anos 
50.  
 
Tendo a sua pintura sido celebrada e integrada dentro das propostas de uma 
“nova figuração” na pintura francesa do pós-guerra, como uma proposta de 
integração da vida quotidiana na arte, alternativa ao automatismo que se reconhecia 
ao informalismo neste domínio, René Bertholo jamais se revelou prisioneiro de um 
estilo, género ou gaveta de historiador de arte. A sua arte sempre se rebelou contra 
categorizações apressadas, numa permanente afirmação de liberdade de 
experimentar e de criar, não hesitando muitas vezes em questionar-se nas diferentes 




Na pintura que inicia a partir da década de sessenta, René Bertholo introduz, como 
acontece no universo da banda desenhada, sequências de quadros dentro do quadro em que 
objetos e figuras do quotidiano são representados e transfigurados num universo onírico e 
imagético. A repetição de imagens intensifica a ilusão de uma narrativa existente no 
quadro, no entanto, a sequência dessas imagens não se revelam como motivos criadores de 
uma história.  
René Bertholo foi um artista multidisciplinar e polivalente que não se contentou 
com uma só linguagem ou uma só expressão. Nos seus trabalhos o processo de realização 
representa sempre a definição de uma linguagem.
117
 Nos seus trabalhos, introduziu e 
utilizou sempre variados suportes e técnicas.  
 
A fotografia, diversos suportes de impressão (off – set, serigrafia e litografia) e, 
mais recentemente, o computador, a pintura a acrílico ou a óleo, o uso de 
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determinados pincéis, manifestaram-se nas várias fases da pintura de Bertholo, num 
contexto de experimentação contínua que interroga permanentemente os programas 
clássicos da representação pictórica, seja ao nível da composição, seja ao nível da 









Além da pintura, René Bertholo foi um dos primeiros artistas a destacar-se no 
mundo da videoarte em Portugal, juntamente com Ernesto de Sousa, Ângelo de Sousa, Ana 
Hatherly, E. M. Melo e Castro, Fernando Calhau e Julião Sarmento. Ainda nos anos 60, 
René Bertholo produziu algumas experiências com Super-8, experiências essas que se 
podem caracterizar como pioneiras na videoarte portuguesa.
120
  
A partir dos finais da década de sessenta, René Bertholo começa a criar objetos 
com movimento através da aplicação de motores feitos pelo próprio artista que, segundo 
ele, sempre se interessou por eletrónica e motores.  
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Os “modelos reduzidos” 
 
Em 1972 vai para Berlim, convidado pela Deutscher Akademischer 
Austauschdienst, e dedica-se aos estudos de eletrónica aplicada à arte. Os projetos dos 
programadores eletrónicos aleatórios usados nas suas esculturas móveis (ou “modelos 
reduzidos”, como lhes chama o artista) viriam a ter consequências na invenção e na 
construção de uma “máquina de sons”.  
 
  Não consigo continuar uma ideia que sei estar esgotada. Quando era criança 
estava mais virado para a mecânica e a ciência do que para a arte: o meu pai fez-me 
aprender uma profissão artística. Os meus objectos com movimento permitiam-se pela 
primeira vez misturar todos os meus “talentos”.121 
 
Entre 1969 e 1974 expõe os “modelos reduzidos” em várias cidades europeias e em 
1974 recomeça a pintar. E, ao regressar à pintura, o seu projeto será passar através da 




O período de produção dos objetos vai desde 1966 a 1973. René Bertholo após 
vários anos, deixa de pintar para se dedicar quase exclusivamente a estes autómatos a que 
ele próprio chama, como já referimos, “modelos reduzidos”:  
 
De facto sempre estive fascinado pelo movimento. (…) Durante algum tempo, esta 
ideia de movimento passou para os meus quadros. Primeiro, numerosos elementos 
obrigavam a uma leitura, portanto a um movimento dos olhos, mas eu próprio 
introduzi explicitamente em certas telas o movimento por sequências de imagens 
decompostas, repetidas: um chapéu que se avoluma, nuvens em movimento (1965). 
Sempre tive a paixão dos motores. Ao mesmo tempo que fazia quadros, por 
intermitência, manipulava estes motores nos momentos de lazer. Com bocados de 
madeira, fios de aço para os contactos e um sistema de bandas perfuradas, fiz uma 
espécie de programador muito rudimentar que fazia girar discos de cor. Gostava de 
ver todo este mecanismo pôr-se em movimento e parar sozinho. Em seguida, fiz 
relevos tomando imagens nos quadros, aumentando-os e fiz uma montagem de 
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circuitos de luzes coloridas. O meu primeiro “modelo reduzido” propriamente dito é 
constituído por um céu com nuvens pintadas sobre uma banda contínua que desfila 




Estes modelos reduzidos, como o próprio artista lhes chama, caracterizam-se pelas 
paisagens que nos remetem ao universo da infância e ainda às próprias pinturas anteriores 
de René Bertholo.  
 
Surgidos num contexto artístico em que as experiências de Tinguely e a arte 
cinética poderiam definir uma herança próxima, dissociam-se no entanto de qualquer 
familiaridade com estas referências, através da sua condição de quadros em 
movimento mais próximos de um efeito “rosebud” que neles sempre poderemos 





Os elementos dos seus quadros animam-se e tornam-se objetos representados 
tridimensionalmente a partir de motores de pequena dimensão que são integrados e 
exibidos no plano visual da obra. São nuvens, palmeiras, barcos, casas e paisagens cheias 
de cor e harmonia que nos fazem lembrar a nossa infância onde os brinquedos, a animação, 
a imaginação e a fantasia estão sempre presentes. René Bertholo afirma que: A ideia que 
me veio foi fazer paisagens em movimento (1984). Procuro sempre ilustrar um só tema 




As imagens dos objetos são sempre de um tema único, muito esquemáticas e de 
fácil reconhecimento. Uma outra característica destes autómatos é a importância visual da 
parte mecânica. René Bertholo diz que: 
 
Não gostaria que a mecânica ou mesmo certos elementos eléctricos estivessem 
dissimulados: para mim, o objecto é constituído não só por ele próprio mas também 
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pelos seus maquinismos, o programador aleatório, o seu cordão umbilical e todos os 
fios de cor. Mas há casos em que seria artificial que tudo fosse visível. Por exemplo, 
numa das últimas nuvens de superfície variável que eu fiz, há cinco elementos de 
nuvem independentes entre si e cujo movimento é aleatório. Para dar a impressão de 
que a nuvem flutua no espaço, que é aqui o meu tema, construí um chassis 
completamente torcido que não se vê de frente; para isso, foi preciso determinar as 





O objeto, que é também uma escultura, é constituído não só por ele próprio mas 
também pelos seus maquinismos. Aqui se questiona a condição da obra enquanto objeto e 
enquanto processo criativo num exercício absolutamente inovador na arte moderna 
portuguesa.  
Surge a pertinência de uma questão específica neste caso: tendo em conta que estes 
modelos reduzidos, apesar de serem considerados primeiramente como esculturas com 
movimento, possuírem um motor que produz ruído, será que podemos considerar estes 
objetos, objetos sonoros ou esculturas sonoras?  
O caso dos trabalhos de escultura de René Bertholo não são casos únicos. Vejamos 
por exemplo os trabalhos do escultor Carlos Barreira e as suas primeiras máquinas. As suas 
máquinas de bater palmas são instrumentos de som em que além do ruído de uma multidão 
que aplaude também se ouvem assobios. Estas máquinas são feitas em madeira (a 
utilização de materiais tradicionais é uma das características do trabalhos de Carlos 
Barreira) e funcionam a partir do movimento de uma manivela que ativa os elementos 
sonoros: as quatro “palmas”, o fole que sopra os apitos e as cordas de uma “sanfona” que 
produzem uma espécie de zum zum continuado
127
. São objetos com movimento mas que 
também produzem som. No entanto, no caso das máquinas de Carlos Barreira são 
primeiramente considerados objetos sonoros. Contudo, o movimento neste caso só existe 
caso seja proporcionado por alguém que rode a manivela, e só rodando a manivela é que os 
sons surgem.  
A partir do texto de Gisele Ribeiro e do pensamento duchampiano podemos então 
pôr a hipótese de termos aqui esculturas sonoras: 
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 (…) É possível percebermos, duas vias de acesso à penetração do som na arte: 1º: 
o campo da arte vai a partir de experiências como as dos readymades de Marcel 
Duchamp, se abrir para todo e qualquer objecto, material, técnica ou meio, 
permitindo que este seja tanto parte constituinte quanto o próprio objecto de arte. 
Segundo esta lógica, se qualquer coisa pode ser colocada como arte, por que não uma 
“coisa sonora”? 2º: o campo da arte vai-se interessar por aquilo que sobrou do 
campo da Música, aquilo que fica na periferia, de fora dos preceitos canónicos (assim 
como a fotografia fica de fora das Belas Artes). O que parecia sobrar, situar-se nas 
franjas do limite do campo musical, eram os “ruídos” e a “linguagem oral não 
musicada”. (…) Mas as duas vias de acesso vão se cruzar neste ponto estratégico: a 
possibilidade de incorporação de “todo e qualquer objecto” como objecto de arte (tal 
e qual no procedimento duchampiano) tem seu paralelo na incorporação de “todo e 
qualquer som” como peça musical.128 
 
 Seguindo o pensamento de Marcel Duchamp e de Gisele Ribeiro estamos perante 
trabalhos que poderão ser considerados objetos sonoros ou esculturas sonoras.  
 
 
1967, Nuvem com Superfície Variável – III 
(Alumínio/ pintado sobre o alumínio, Programador e Motor)
129
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Os objetos de René Bertholo vão levantar questões em relação à condição do 
objeto. Os “modelos reduzidos”, apesar de artesanais, vão ser reproduzidos, ou melhor, vão 
ser realizados determinados números de exemplares.  
 
Sendo originais, não são únicos, desmistificando qualquer possibilidade de uma 
compreensão fetichista puramente objectual. A questão dos múltiplos torna-se na 
obra de René Bertholo indissociável da sua curiosidade e atracção pelos sistemas de 
reprodução e impressão. Desde muito cedo, o artista concretiza experiências no 
domínio da edição, cruzando a prática da serigrafia e da litografia com a publicação 
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A exploração do som como meio e complemento das expressões plásticas e 
sensoriais, como já vimos, não é de agora e René Bertholo fez parte de uma primeira 
geração de experimentalistas eletrónicos:  
 
Kandinsky e Klee socorreram-se da música e falaram da tonalidade própria de 
cada cor. Também Duchamp construiu um ready-made sonoro: À bruit secret (1916) 
e os futuristas italianos integraram nas suas obras sons puros e ruídos materiais. Os 
dadaístas e os lettristes desenvolveram as experiências com a poesia fonética sonora. 
Tinguely realizou experiências sonoras com as suas máquinas e assemblages e John 
Cage estimulou as actividades de uma geração inteira de artistas da nova música que 
emergiu em finais dos anos 60 e princípio de 70. Repensou não só as convenções da 
música tradicional ocidental como incorporou o acaso e a indeterminação no 





Em 1981 René Bertholo regressa a Portugal e instala-se no Algarve, dedicando-se à 
construção de um sintetizador digital programável, baseado nos circuitos do sintetizador de 
Robert Moog
132
, mas praticamente concebido por ele próprio.  
 
 
Robert Moog (1934 – 2005)133 




Robert Arthur Moog (1934-2005) foi inventor, músico e engenheiro norte-americano que, junto com 
Herbert Deutsch, em 1964 criou o moderno sintetizador que revolucionou quase todo o género de música. 
133




Tendo abandonado a construção dos seus objetos mecânicos, René Bertholo dedica-
se intensamente à construção de uma máquina de sons que, de certa forma, na composição 
das suas músicas, reflete a relação do artista com a arte e com o mundo. 
 
Através do desenho de circuitos electrónicos, o artista vai realizando módulos que 
gravam, transformam e utilizam sons da vida quotidiana em composições 
“patafísicas” que encontram uma nítida inspiração em Satie e Cage, se bem que 
cruzem igualmente de modo surpreendente referências provenientes da música 




Este sintetizador de René Bertholo foi mostrado pela primeira vez em 1995 na Casa 
das Artes, em Tavira, o primeiro de um pequeno número de concertos, que o próprio 
denominava de “deskoncertos”.  
 
Neste inusitado sintetizador artesanal de sons, a electrónica surge como um 
processo de apropriação, acumulação, repetição e serialização de pormenores da 
vida quotidiana transfigurados pela poética inocente e algo humorada do artista, 
como antes a mecânica, pintura, o desenho, a serigrafia e a litografia constituíram um 
universo particular que nos propõe um filtro metamórfico de realidades reconhecíveis 
na sua aparente representação simulada. O mundo de René Bertholo, depois de 
ganhar imagem e forma, encontra aqui a sua representação acústica, com um planeta 
estranho constituído pelas representações do nosso planeta, ao qual só faltava o som 




René Bertholo tinha vindo a experimentar a música eletrónica já desde 1973 e a 
explorar os sons do quotidiano através das potencialidades do sintetizador original e 
programável que manipula os sons através de correntes elétricas.    
 
Qual a diferença entre uma imagem e o som? Ou o ato de ver e olhar e/ou de ouvir 
e escutar? René Bertholo investiga esta questão. E torna-se evidente a contaminação 
na sua obra entre a música e as artes plásticas quando explora as noções de ritmo, 
tempo, contraste e coloração de um som e mesmo da improvisação. O som pode não 
só acompanhar mas sobretudo produzir uma imagem e esta produzir ou fazer lembrar 
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Para Bertholo, a aventura sonora começou quando, para realizar os “modelos 
reduzidos”, precisou de se familiarizar com a eletrónica. Um dia, uma caixa de música 
oferecida por um amigo despertou-lhe o desejo de fazer um trabalho semelhante. Então, 
não só investigou a imagem através de meios digitais como trabalhou com circuitos 
eletrónicos e programas orientados para o som. Foi assim que veio a construir um «tipo de 
sintetizador sequenciador digital programável» – a MAK – em contínua (re)construção.137  
 Esta experiência de René Bertholo com a música eletrónica foi inovadora em 
Portugal. Depois das composições no papel, René Bertholo explorou a forma de compor os 
sons através dos meios tecnológicos. Repetir, juntar, deformar, ampliar, acrescentar, 
recortar e montar são operações que já faziam parte do vocabulário experimental e que a 
“mozika” permite fazer em grau insuperável. Com a “MAK” realiza composições onde se 
cruzam sons quotidianos e música eletrónica. 
 
 Se os modelos reduzidos eram repetitivos nas suas operações e tinham de ser 
reparados periodicamente, a MAK exige algo novo. No início, era uma máquina que 
produzia ruídos, mas Bertholo foi-se interessando cada vez mais pelo aspecto 
musical. Como afirma não ter nenhuma formação musical ou electrónica, nem 
pretender aprender sem ser pela experiência, teve dúvidas de que o que produzia 
fosse música. Por essa razão, e alguma ironia, chamou-lhe MOZIKA e à sua 
apresentação pública – desconcerto.138 
 
 A MAK é constituída por duas partes distintas: 
 
(…) uma que permite a programação de memórias electrónicas não voláteis, que 
constituem o programa e outra que “toca”, que contém os instrumentos. Quando dá 
um deskoncerto só esta última está presente. Ela é constituída por três unidades 
melódicas onde entram vozes, ruídos naturais e mini-samplers. Os samplers 
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Ibidem, p. 27. 
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funcionam como um gravador de som, mas não têm motores nem fita magnética. 




Richard di Santo explica que: 
 
(…) It is this second part, which is itself comprised of a number of units containing 
samples of noises made by birds, frogs, mini-samplers, percussion, voices and other 
instruments, that provides the output during a performance. These samples are 
modified, filtered and programmed to output through six loudspeakers positioned 





 Foi na Casa das Artes de Tavira, em 1995, que René Bertholo apresentou o 
primeiro “deskoncerto” público. 
 
A MAK constituía uma verdadeira instalação e um espectáculo de especialização 
sonora com seis colunas. O som viajava pela sala criando texturas e padrões sonoros, 
quase musicais. No ano seguinte pudemos assistir a outros desconcertos na livraria 
Assírio & Alvim, em Lisboa, e no Festival Internacional de Teatro da Guarda. Os 
títulos das composições faziam lembrar as pinturas e referiam-se invariavelmente ao 
tempo, à transformação e mudança dos objectos e das coisas, a lugares, ambientes, 
cenas do quotidiano e ao movimento, como Algodão Doce, O Homem da Borracha e o 
Cuco, Ping-Pong, O Castelo Encantado, Dança, Deskoncerto, Em Marcha, África 
Aqui e Um Argentino no Deserto. Esta última, talvez uma das mais conhecidas, deu o 
nome a um CD com o mesmo título que circula e pode ser ouvido na Internet. É o 
resultado de ruídos da cozinha montados e cortados de maneira a haver um certo 




Brian Lavelle afirma que: 
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Um Argentino do Deserto é o género de música com que Russolo e outros 
futuristas sonhavam quando lançaram os seus primeiros manifestos mas do qual, na 
realidade, nunca tinham tomado consciência. Música frágil, aparentemente 
temporária e o mesmo tempo eterna. Constitui um incrível mapa de estrada para anos 




Este CD, Um Argentino do Deserto, realizado em 2000 e publicado e editado pela 
SIRR.ecords em 2002, conta com a participação de Elna Voss-Heliwig, António Costa 
Pinheiro e Thierry Dubost e é composto por dezoito músicas: Nada: Luz, Um Passei no 
Domingo, Um Argentino no Deserto, África Aqui, Parai Verde, Amanhã, Os Sinos do 
Ribeiro do Álamo, Expresso do Sul, Os Grillos, Dança Para Um Dia De Chuva, A Passos 
Rápidos, Olha (Marimba: Elna Voss-Heliwig; Voice: António Costa Pinheiro), Chop Suey, 
Já Foi (Synthesizer (Yamaha): Thierry Dubost), Lembro-me, Uma Voz, Música Da 




Capa do CD Um Argentino no Deserto, 2002
144
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Este é o primeiro CD a lançar os trabalhos musicais de René Bertholo e que, 
documenta vinte anos de experimentação em dezoito faixas de diferentes estados de 
desenvolvimento da “Mak”.  
Sobre a sua “mosika” René Bertholo escreve: I wanted to “play” a different kind of 
music from what we hear on records and tapes. I am not trying to imitate sounds made by 
the instruments we are familiar with today, but, if a similarity does exist, I am not going to 
turn my back on it.
145
  
Richard di Santo escreve a propósito do CD Um Argentino no Deserto:  
 
Bizarre rhythms, sharp textures and tones, unexpected turns and sound samples 
often filtered beyond a state of recognition populate these 18 tracks documenting 
Bertholo's unique "Mosikal" vision. Most of the tracks are short (with the exception of 
the closing track "Fado do mar"), exploring their own peculiar vignettes or their own 
rhythmic or a-rhythmic sound patterns, often ending abruptly and in midstream. Let 
Um Argentino no Deserto reassure you that the spirit of innovation and 
experimentation in electronic music is indeed alive and well. This CD is an incredible 




Para além de René Bertholo encontramos outros artistas/músicos portugueses que 
também se interessaram pelas possibilidades sonoras enveredando pelo caminho do 
experimentalismo e da improvisação.  
Em Antologia da Música Electrónica Portuguesa, publicado pela editora Plancton 
Music, compilação de 2004 de vários artistas portugueses que exploram a música 
eletrónica, podemos ouvir: Nuno Canavarro (Alsee), Cândido Lima (Oceanos), Nuno 
Rebelo (New Amp), Isabel Soveral (Anamorphoses I), Filipe Pires (Homo Sapiens), Telectu 
(Performance #), Jorge Peixinho (Elegia a Amílcar Cabral), Rafael Tora (Mills Session 
Introdução), João Pedro Oliveira (Silence to Light), Anar Band (Plasticman), René 
Bertholo (África Aqui), Carlos Zíngaro (#444-07), Emanuel Dimas de Melo Pimenta 
(Lisbon Revisited), No Noise Reduction (Rlo II), Tózé Ferreira (O Verão Nasceu da 
Paixão de 1921).  
O modo de trabalhar com a “mozika” não é diferente do da pintura e dos objectos. 
Encontramos a mesma ideia de assemblagem, mas também de improvisação, a partir das 
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quais constrói figuras sonoras robóticas, paisagens musicais obsessivas e ruídistas – 
musicomontagens. Faz-nos lembrar a sua própria pintura, uma caixa cheia de coisas e de 
cores. E faz-nos passear nessas imagens, signos e ícones, modelos reduzidos do mundo 
transportados para os quadros enquanto ouvimos os sons e ruídos e as suas paisagens – as 
“mozikas”. As coisas são interessantes na medida em que possam ajudar a sonhar de 
olhos abertos, diz René Bertholo.
147
 
 Robert Edgerton diz-nos que a música de René Bertholo: 
 
(…) faz pensar num Neandertal. São loops, colisões com texturas rugosas que não 
se comparam às de nenhum outro artista. É como uma simplificação extrema da 
música produzida nas máquinas electrónicas de Raymond Scott ou Oskar Sala, 
movida por um bando de energúmenos com barras de ferro, arame farpado e ganchos 





 René Bertholo apresentou os seus “deskoncertos” na Casa das Artes de Tavira 
(Agosto de 1995), na Livraria Assírio e Alvim em Lisboa (Fevereiro de 1996), no Festival 
da Guarda (20 de Setembro de 1996), na Livraria Assírio e Alvim, Porto (Novembro de 
1998), na Galeria Zé dos Bois, Lisboa (Janeiro de 1999), na Fundação de Serralves, Porto 
(Maio de 2000) e na Casa das Artes de Tavira na Mostra de Musica Experimental (Agosto 
de 2001).  
 Em 2005 René Bertholo faleceu deixando inacabada uma nova versão da “makina” 
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O artista e a sua obra são influenciados constantemente pela sociedade que os 
rodeiam, com todos os elementos que a compõem, criando assim uma troca constante entre 
arte e sociedade. A música está associada ao seu tempo e à sociedade onde ela é 
influenciada e influenciadora e é impossível dissocia-la do seu contexto histórico-social, 
(…) a música mantém-se como algo de fundamental e central em todas as culturas.149 
 
Ouvir música não é uma experiência apenas auditiva e emocional, é também 
motora. «Ouvimos música com os músculos», como escreveu Nietzsche. Tendemos a 
acompanhar o ritmo da música, involuntariamente, mesmo quando não estamos 
conscientemente a ouvi-la, e as nossas expressões e postura espelham a «narrativa» 




O universo da música tem como matéria-prima o som. A arte da música é também a 
arte de ouvir. R. Murray Schafer defende que o ensino da música deve ser construído em 
conjunto com outras formas artísticas como as artes plásticas, cénicas e também a dança. 
Para ele, devemos procurar uma forma de arte múltipla para que o todo faça sentido.
151
  
Esta ideia de artista multifacetado é cada vez mais comum na arte contemporânea. 
Artistas plásticos que são músicos ou músicos que são artistas plásticos vão desenvolver 
trabalhos que se compõem em vários tipos de linguagens. António Olaio é um desses 
“artistas dos sete ofícios” e vai marcar a diferença pela originalidade e pelo caráter 
humorístico e irónico que as suas obras, tanto plásticas como performativas, vão conter.  
António José Olaio Correia de Carvalho nasceu em Angola em 1963. Em 1988 
termina a licenciatura em Artes Plásticas/Pintura pela Escola Superior de Belas Artes do 
Porto. Em 1983, com 20 anos, já tem a sua exposição individual e ao mesmo tempo, 
dedica-se à performance, tanto em Portugal como no estrangeiro. Ainda na Escola Superior 
de Belas Artes do Porto, fundou o Grupo Missionário, com António Melo, Nuno 
Santacruz, Pedro Tudela, Lúcia Viana e Alzira Relvas. Em 1987 organizou, com Egídio 
Álvaro, Pedro Oliveira e Fátima Carvalho, O ângulo recto ferve a 90º, I Festival 
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Internacional de Performance do Porto. Recebeu em 1996 uma Menção Especial do júri do 
Prémio Acarte/Madalena Azeredo Perdigão pelos espetáculos de música/performance 
Loud Cloud, com João Taborda. Em 2000 ganhou o prémio de escultura Repsol com os 
arquitetos Desirée Pedro e Carlos Antunes com a escultura para a estação de serviço de 
Penafiel. Ganhou também o prémio de escultura Miguel Torga atribuído pela Câmara 
Municipal de Coimbra, com o projeto para Memorial Miguel Torga, em coautoria com o 
arquiteto José António Bandeirinha. Vive e trabalha em Coimbra, onde é professor no 
Departamento de Arquitetura da Faculdade de Ciências e Tecnologias e onde leciona desde 
1991. De 1996 a 1997 dirigiu a Galeria dos Milagres, em Coimbra. Em 2000 foi aprovado 
o seu doutoramento com o tema: O campo da arte, segundo Marcel Duchamp. Desde 2004 
António Olaio é ainda coordenador, com o pintor Pedro Pousada e o arquiteto Jorge 
Figueira, da revista Homeless Mona Lisa (http://homelessmonalisa.sarq.uc.pt), Centro de 
Estudos do Departamento de Arquitetura da FCTUC. 
As imagens das pinturas de António Olaio surgem como performances onde a 
realidade e a ficção se fundem e confundem criando uma espécie de história. As cenas 
surgem a partir de uma única imagem bidimensional que nos aparece como que suspensa 
no tempo para nos dar a oportunidade e a liberdade de imaginarmos o que poderá 
acontecer a seguir. O conteúdo adquire este movimento imaginado tornando a sua 
contemplação divertida e interativa. João Pinharanda afirma que a performatividade que 
percorre e explica o conjunto da obra de António Olaio estende-se ao observador através 




A performance, mesmo na pintura, está escondida por trás de tudo o que faço
153
, 
ela desafia a pintura, mostra que a capacidade de criar imagem não lhe é exclusiva.
154
 Na 
multiplicidade de disciplinas no trabalho de António Olaio, a performance revela uma 
grande importância (…) e não propriamente na performance da pintura enquanto acção 
pictórica, à Jackson Pollock, mas na performance que as imagens podem desencadear, 
sobretudo na cabeça das pessoas.
155
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As pinturas são acompanhadas por canções que são transformadas em vídeos 
musicais cantados. Estas construções de multimédia funcionam como dispositivos 
narrativos com bandas sonoras incorporadas, revelando contos visuais com origem nas 
profundezas do subconsciente do artista.
156
 
Algumas das figuras das pinturas de António Olaio são resultado de imagens 
prévias que o artista usa como material para as suas distorções. São imagens retiradas das 
revistas da National Geographic ou da Walt Disney e que são transformadas, 
desconectando-se da realidade e reestruturando-se em novas realidades.  
 
Algumas pinturas de António Olaio potenciam a trivialidade: a representação de 
um pormenor de uma cama usada num ambiente romanticamente melancólico, os 
lençóis cor-de-rosa; tornam-se uma expedição “NATIONAL GEOGRAFIC”. Aquilo 





National Geographic, óleo s/tela, 130x195cm, 2002
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If I wasn’t an artist # 1, óleo s/ tela. 90x160cm, 2003159 
 
Outras apresentam-se como seres híbridos que habitam cenários estranhos e 
encenações ambíguas lembrando temas do onírico da pintura surrealista mas sem no 
entanto perderem totalmente a ligação com o real porque, como diz António Olaio: Eu 
gosto de explorar a ambiguidade entre o que será imaginário e o que será real. O que é 
objectivo e o que será onírico. E quando uma imagem começa a ter um pendor demasiado 
onírico, condimento-a com uma maior crueza objectiva.
160
 Para além disto, a forma de 
trabalhar as cores e as formas remetem-nos para uma aproximação à Pop Art ou à banda 
desenhada, com uma aparente vertente ilustrativa, pelo facto de todas as pinturas 
possuírem uma espécie de legenda. Estas legendas, por vezes aparecem na pintura tal como 
na banda desenhada, dentro de um “balão”, como se fosse a voz de uma personagem.  
 
 
If I wasn’t an artist # 2, óleo s/ tela. 90x160cm, 2003161 
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As palavras, pelos valores plásticos que António Olaio lhes atribui, revelam-se 
fundamentais não só como legenda mas como imagem. As frases correspondem ao próprio 
título da pintura assumindo uma dupla função: a de favorecer a compreensão e ao mesmo 
tempo a de proporcionar uma codificação para o imaginário e o ilógico.  
Kenny Schachter, a propósito da pintura de António Olaio, escreve: 
 
 As pinturas pertencem a uma escola a que chamo Good Bad Painting [Boa Má 
Pintura]; ao invés de se inserirem numa variante fotorrealista de figuração, são 
coloridas, sedutoras, arrebatadoras e vívidas, na linha dos Imagistas de Chicago, um 
grupo de pintores de uma figuração surreal, onde se inclui Jim Nutt, Roger Brown e 
Ed Paschke. Este estilo de pintura agarra-nos violentamente com cores ácidas, e 




Tal como na pintura, António Olaio desde cedo mostrou uma vontade de explorar o 
mundo da música e da performance. No meio da rua, António Olaio interpretava a 
caricatura de um cantor de variedade, a dançar sem sair do lugar e a cantar em playback 
explorando uma desconcertante ambivalência entre a convicção posta na representação e 
o ridículo de toda a cena, explica Wandschneider, curador da Culturgest.
163
 E, de facto, 
essas primeiras performances em que se dançava sem sair do mesmo lugar permanecem 
como presença subjacente a todo o meu trabalho como artista plástico, explica António 
Olaio.
164
 O artista conta-nos ainda que: 
 
A relação com a performance, para além de qualquer reflexão que possa fazer 
agora, está logo na origem das canções. Nas minhas primeiras performances eu fazia 
de conta que queria mas é dançar. O que era um bocado arrogante para um miúdo de 
19 anos que estava a começar a querer ser artista. Começar, assim, a fazer 
performance como se gozasse com a própria performance. Como se, como artista, 
quisesse é ser virtuoso nas artes performativas, não propriamente das artes plásticas 
mas do palco, do mundo do espectáculo. Colocando a performance no palco, nas 
luzes da ribalta. E, nessas primeiras performances, assim, inevitavelmente patéticas, 
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de cuecas e meias, dançava, mas sem conseguir sair do mesmo sítio, encenando 
mesmo a completa impossibilidade de sair dali, estava a curto-circuitar a 
performance com o showbusiness. De certa forma demonstrava invejar a eficácia 




 António Olaio conta ainda que:  
 
Em 1984 dancei com uma paleta em cada mão no festival de performance 
portuguesa em Paris, no Centro Georges Pompidou, integrado nas comemorações dos 
10 anos da revolução de Abril. Esse festival levou a que, no mesmo ano, o Egídio 
Álvaro fosse convidado a organizar outro festival em Amesterdão, na galeria 
Makkom. Numa das performances que aí fiz troquei as paletas por duas lâmpadas 
sendo a iluminação da cena gerada pela própria performance. Na relação entre a 





A partir destas experiências performativas, cria um gosto pela música e passa a 
integrar o grupo Repórter Estrábico
167
 a partir de 1987, chegando a lançar um disco em 
1991 (Uno dos).  
António Olaio é não só o cantor com múltiplos registos vocais mas também o autor 
das letras, em inglês, que na verdade são continuações das poesias já ensaiadas nas 
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pinturas. O seu gosto pela performance levou-o a dedicar-se também ao vídeo, primeiro 
para realizar videoclipes para os seus temas, depois pelo prazer de unir as imagens e a 
música. São filmes a princípio muito artesanais, com uma aparência caseira, mas que 
progressivamente vão adquirindo qualidades mais pictóricas.  
António Olaio encontrou no vídeo um meio de sintetizar e interligar a sua 
experiência artística anterior, a pintura e a performance e a música. Os vídeos estabelecem 
uma forte ligação com a música aproximando-se assim do videoclip e ao mesmo tempo, 
aproximam-se ao nível da composição, da montagem visual, das ideias e expressividade, 
das suas pinturas. Esta exploração do vídeo vai proporcionar uma movimentação no campo 
do imaginário e do insólito ainda mais fértil. Se assumirmos o videoclip como uma 
vertente da videoarte, com os seus videoclips, António Olaio define-se como artista 
explorador da videoarte portuguesa desde os anos 80. Dinis Guarda afirma que:  
 
A definição de videoarte assumiu um significado mais vasto e noções como 
deslocações, reciclagem, narrativa e ficção foram-lhe irrevogavelmente associadas. 
As artes visuais passaram a assumir que a arte é tudo aquilo que, vindo de outras 
áreas, foi mostrado no seu próprio domínio e adquiriu os benefícios desta fusão com 
outros modos de fazer coisas e com outros interesses. Pode dizer-se que esta 
tendência atingiu a sua apoteose. Assim, as matérias tratadas são variadas e muitas 
vezes tomadas de empréstimo de outros formatos e meios de comunicação. Algumas 
matérias/assuntos nascem fora da videoarte, enquanto outros foram herdados, por 
exemplo, do cinema experimental e de toda a aproximação tecnológica aos 




Contudo, António Olaio prefere a ideia de videoclip do que a de videoarte. Os 
vídeos surgem com o objetivo de dar imagem às suas canções e criar ainda mais imagens 
que aquelas que a pintura pode proporcionar. A ideia de videoarte sugere uma primeira 
preocupação com a composição da imagem e de certa forma com as tecnologias, coisa que 
não acontece nos vídeos de tratamento caseiro de António Olaio, principalmente nos seus 
primeiros trabalhos.  
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Quanto aos vídeos, não é de todo pelo facto de existir uma coisa a que chamam 
vídeo art que faço vídeos, eles acontecem independentemente de qualquer contexto de 
vídeo art, mas são feitos para um contexto das artes plásticas e são motivados pelo 
contexto das artes plásticas. Quando há pouco eu dizia que não eram as tecnologias 
que me interessavam, mas sim as realidades que elas poderiam evocar, no que diz 
respeito aos vídeos, interessa-me sobretudo a citação do vídeo-clip, arrastando o 
universo do showbusiness da música pop. Eu, conscientemente, até jogo num aparente 
equívoco, por os meus vídeos parecerem mais vídeo-clips do que vídeo art. E o não 
parecer tanto assim vídeo art, para mim, é muito mais interessante. Esta relação com 
o campo musical ajuda a dar mais sentido ao meu próprio papel (aqui está outra vez 
o papel) como artista plástico, por, de uma forma evidente, se deixar contaminar por 
outras realidades. E a centralidade das artes plásticas no meu trabalho não acontece 




Intimamente associada ao vídeo, a música pop dos últimos vinte anos desenvolveu 
todo um complexo sistema visual com o extremamente bem sucedido videoclip, cada vez 
mais apurado. Ligado, por um lado, a um fator comercial, o videoclip teve e tem um papel 
complementar ao da videoarte, tendo servido de suporte visual para artista, músicos, pop 
icons e para os comunicar aos seus públicos-alvo no advento da sociedade da imagem. 
Trata-se de um formato fortemente desenvolvido entre os anos 70 e 80 que abriu novas 
possibilidades visuais e técnicas. Este novo terreno de experimentação influenciou toda 
uma geração de artistas que aproveitaram as capacidades desta indústria para elevar o 
género a resultados mais complexos.  
Podem dar testemunho deste fenómeno, algumas importantes ligações entre artistas 
visuais e músicos que, contornando o seu lado mais comercial, conseguiram cruzar 
videoarte e música de uma forma reconhecidamente interessante.  
António Olaio que tanto nas suas obras videográficas como nas suas pinturas deu 
sempre a conhecer o seu sentido humorístico de uma forma singular e original. A ideia de 
“homem cantante”, estático e cómico simultaneamente e com um certo teor crítico, lembra-
nos Gilbert and George. Já nos seus videoclips, com aspeto artesanal, com pouca qualidade 
de imagem e com um toque de fantasia e de surrealismo, lembra-nos o trabalho do estranho 
e sinistro grupo The Residents.   
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Kenny Schachter, num dos textos do catálogo da exposição Brrrrain diz que: Ao 
contrário de Cindy Sherman, a olhar constantemente para o seu próprio umbigo enquanto 
as suas fantasias performativas entram em desvario, as explorações de Olaio encontram-
se inextricavelmente ligadas ao seu sentido de auto-identidade.
170
 E acrescenta ainda: E as 
canções… muitas vezes têm a monotonia invulgar de Serge Gainsbourg, Leonard Cohen e 
Lou Reed, com alguma excentricidade de John Cage.
171
 
Pensemos no caso da artista Laurie Anderson por exemplo, autora do conhecido 
tema O Superman. E peguemos neste tema também para mostrar a proximidade que este 
tipo de trabalho, com características pop, tem com o comercial e com a proximidade que, 
com facilidade, criou com um público mais vasto. O Superman é um trabalho de Laurie 
Anderson de 1981 que foi apresentado em museus como o MoMa em Nova Iorque, no 
entanto, músicos/dj’s com uma carreira relativamente recente, como a dupla eletrónica 
Booka Shade ou M.A.N.D.Y, remixaram este mesmo tema fazendo com que, hoje em dia, 
possamos ouvir e dançar esta música em qualquer discoteca do mundo! É incrível a 
quantidade de gente que conhece este tema, muitos deles talvez não sabendo a quem 
pertence a música original. Mesmo assim, não deixa de ser um fenómeno interessante e 
digno de ser exposto pelo facto de ter a capacidade de chegar a um público vasto e jovem e 
de uma forma fácil de ser apreciada, ou seja, dançada!  
Esta relação entre arte e público, em que a própria arte se molda ao público e o 
público reage de uma forma sempre positiva, é muito interessante por ter esta componente 
de metamorfose, de adaptação e talvez possamos dizer, comercial.  
Tal como no caso de Laurie Anderson, os trabalhos de António Olaio consistem em 
performances/concertos em que há uma preocupação com a música mas também com a 
imagem. As suas aparições ao vivo não se tratam apenas de um concerto. Há uma 
preocupação plástica, visual e cenográfica. António Olaio converte os seus pensamentos e 
ideias em algo plástico.  
Quando perguntamos a António Olaio quais são as suas principais influências a 
nível musical e ao nível das artes plásticas, o artista responde que: Como artista, gosto de 
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constatar que não sou influenciado por nada. Por outro lado, sou afectado por tudo, o que 
não é bem a mesma coisa.
172
  
Depois da experiência musical no grupo Repórter Estrábico, António Olaio deu 
seguimento à atividade musical com um conjunto de canções em que apropriava fundos 
instrumentais de discos anacrónicos de instrumentais country, e a partir das quais realizou 
os seus primeiros vídeos, igualmente relacionados com um conjunto de pinturas (Post-
Nuclear Country, 1993). A esta juntação do vídeo e canções com as telas, António Olaio 
diz:  
 
A primeira vez que o fiz foi na exposição “Post-Nuclear Country” (galeria 
Monumental, Lisboa)  em 1994. Cada vídeo tinha o mesmo que cada uma das telas 
expostas. Desde logo, aí, por mútua contaminação, as pinturas ficavam menos 
pinturas e os vídeos menos vídeo. De facto, sempre foram as potencialidades 
performáticas da pintura que me interessaram e, por outro lado, o vídeo surgiu como 




Em Post-Nuclear Country, apresentado em 1994 na Galeria Monumental e editado 
em vídeo, a conceção e as filmagens, assim como as letras e melodias, são da autoria de 
António Olaio com a pós-produção de José Pinheiro. Estas melodias são construídas sobre 
fundos instrumentais dos discos: A Million Tears From Now, Jambalaia, You’re Cheating 
My Heart, Quedamonos, Ho I’ll Have to Go, Hold Shorter Hand Melody.174  
Para além de Rosebud, estão também incluídos os seguintes temas: Translating 
Johnny, The Horse that Keeps Jesse James’ Soul, Potato Farm, Wicked Teachers, Nasty 
Butterflies, The Guy Who Wrote The Anonymous Letter, What Do You Want For Xmas?, 
Sweat is Falling From The Sky, Sunset TVs.  
Ainda a propósito da exposição Post-Nuclear Country António Olaio diz: 
 
 E o grotesco nasce da normalidade… quando fiz aquela exposição “Post-nuclear 
Country” na galeria Monumental (1994), o título remetia para várias referências 
simultâneas: a música country, a ideia de território, a ideia de país, de lugar, de lugar 
pós-nuclear… Mais a possibilidade de um território mental e as imagens das telas 
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como se fossem seres resultado de reacções nucleares, e como se o cérebro tornasse 





As letras das músicas são curtas e simples a fazerem lembrar as composições das 
bandas de grunge e ao mesmo tempo com um cariz liberal e anárquico do punk. Em 
Rosebud de 1994, uma das músicas de Post-Nuclear Country, António Olaio canta:  
 
My hand is readymade 
it’s a sculpture 
don’t be afraid 
My heart is fading red 
it’s a rosebud 
it’s small and sad 
When I dream 
I dream of you 
when you dream 
I am with you 
Five o’clock 
it’s time for tea 





António Olaio em colaboração com o músico João Taborda
177
, a partir de 1995, 
inicia uma fase onde a música e o vídeo vão ser explorados com maior sofisticação mas 
com a carga cómica, com o sentido do absurdo e da crítica social usual, trabalhando sobre 
o kitch e os clichés. João Taborda é músico e António Olaio é músico e artista plástico. As 
suas atuações podem ser consideradas concertos e/ou performances, e é nesta dupla 
condição que criam as suas canções, cujos vídeos são frequentemente mostrados em 
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exposições e estão indelevelmente ligados à pintura de António Olaio. Cada canção tem a 
sugestão de uma imagem ou mais. Esta parceria resultou na materialização de dois discos, 
Loud Cloud
178
 em 1996 pela editora Lux Records de Coimbra, Sit on My Soul
179
 em 2000 
pela editora Nortesul, servindo-se dessas canções, algumas delas com arranjos e novas 
melodias das anteriores, como matéria-prima para os vídeos. Em 2007 lançam o CD 
Blaupunkt Blues
180
 pela editora Lux Records de Coimbra. Este último, ao contrário dos 
dois primeiros em que o duo baseava as suas canções na simplicidade instrumental da viola 
de João Taborda e nas letras de António Olaio, apresenta uma nova aventura pelas 
sonoridades de cariz eletrónico.  
A propósito do seu trabalho com a colaboração do músico João Taborda, aquando 
da apresentação no TAGV (Teatro Académico de Gil Vicente) em Coimbra, António Olaio 
diz-nos como tudo isto começou:  
 
Eu decidi começar a cantar para criar a personagem de um pintor que o que quer 
é cantar. Quando eu saí dos Repórter Estrábico nunca pensei deixar de estar nestas 
coisas e comecei logo a seguir por fazer umas coisas sobre discos velhos e a inventar 
canções sobre discos, parte do que eu estava a inventar já estava nos discos, portanto 
era uma invenção um bocadinho colada e deslocada também do que estava a ouvir, só 
que de facto isso era uma coisa que tinha um interesse um pouco efémero e como já 
conhecia o João Taborda de outras ocasiões para além das pessoais e também 
profissionais (estivemos aqui no concurso de música moderna em Coimbra), lembrei-




João Taborda:  
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Inicialmente convidamos o Pedro Renato, que tocava com os Belle Chase Hotel, 
para fazer a produção do cd, os dois cd’s anteriores, para quem não sabe, um de 
noventa e seis e outro de dois mil, foram produzidos por nós e achamos que era 
interessante para este terceiro, fazer uma coisa que incorporasse ideias um bocadinho 





A propósito das suas performances/concertos António Olaio explica:  
 
Eu acho graça a esta ambiguidade até a este “quase equívoco”, é performance, é 
concerto… (…) As artes e a realidade onde ela está. Os vídeos que faço para as 
nossas canções são videoarte mas são videoclips também. Como as telas que pinto, 
são telas que parecem telas e as canções que fazemos são canções que parecem 
canções, isto, na perspetiva da relação com as artes, portanto, tem esse lado 
provocatório, de não ser propriamente demasiado pop para a arte, não sei se 
demasiado arte para a pop, mas talvez não…” “Nós gostamos de fazer músicas e 
canções audíveis e gostáveis o mais possível mas também gostamos que elas sejam 
uma experiência estética interessante para além do musical ou então uma coisa a 
acabar no musical e as outras coisas todas juntas, e fazer lembrar coisas às pessoas 




 Acerca das imagens musicais Alexandre Siqueira Freitas explica que:  
 
Chamaremos de “imagens musicais” aquelas que se situam na etapa de mediação 
e se transformam em sistema de significantes. Esses sistemas dependerão, 
evidentemente, do grau de compreensão que temos de uma obra. A “imagem musical” 
tem carácter dinâmico. É a obra enquanto conceito e pensamento e seria a síntese dos 
sistemas de significantes resultados de nossa capacidade analítica, de nossa vivência 
e das sugestões extra-musicais, como o título da obra e a biografia do compositor, por 
exemplo. (…) A consciência ou a criação de nossas “imagens musicais” estão 
intimamente ligadas ao processo interpretativo, seja práctico ou analítico. Elas serão 
tão variadas quanto as percepções sensoriais de toda prática artística e especulativa. 
A forma musical, os sentimentos que a obra suscita, toda a vivência artística ou não, 




António Olaio e João Taborda @ TAGV [Registo vídeo]. [Consultado a 30 de Outubro de 2011]. 
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vão, consequentemente, interferir na “imagem musical”. É dada ao intérprete a 
liberdade total na concepção de suas imagens.
184
   
 
Mas será que as canções e os vídeos de António Olaio surgem sempre 
posteriormente às telas? António Olaio responde: Posso responder que surgem, antes, 
depois ou durante. De qualquer forma, não faz muito sentido pensar em antes e depois em 




What happened to Henri Matisse é não só o nome de uma das canções de António 
Olaio e João Taborda mas também de uma das telas. Nessa tela, de 1997, aparece 
Duchamp com um balão de BD, a perguntar: “What happened to Henri Matisse?”.  
 
E, para mim o Duchamp perguntaria pelo Matisse não propriamente por alguma 
alusão a qualquer fim da pintura, mas sinceramente, por sentir a falta do Matisse. 
Confesso que a plasticidade aromática com que Duchamp trabalha os conceitos, o 




What happened to Henry Matisse? É também o nome de uma das canções de 
António Olaio e João Taborda de 1999: 
 
I cut your tongue in silence 
In slices tastes like ham 
Your Finger nails are dirty 
I tear them one by one 
 
As I feel high, I cut you low 
I want your heart before you go 
You can always meet your soul 
don’t you cry, say: ho, ho, ho 
                                                          
184
FREITAS, Alexandre Siqueira - UM DIÁLOGO ENTRE SOM E IMAGEM: QUESTÕES HISTÓRICAS, 






Resposta de António Olaio (a 22 de Setembro de 2012) ao e-mail enviado por nós a 10 de Setembro de 
2012.  
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And now, you must be wondering 
What happened to Henry Matisse 
 
He lives in a house, down by the sea 
His cupboards keep candies for you 
[and for me 
The pretty mermaids are combing his hair 
When you knock his door, nobody is there 
 
You eyes need wider orbits 
I throw them to the sun 
All your globules, red and white, 
[felt too tight 
And now see how they run 
 




A propósito desta música António Olaio diz-nos que: 
 
Grande parte da letra é o que dirá um tipo que está a torturar outro e que, 
sadicamente, descreve o que lhe está a fazer – mais objectivo que isto é difícil. E, de 
vez em quando, interrompe a tortura e pergunta: o que é que aconteceu ao Henry 
Matisse? O Matisse como imagem de felicidade, aqui não propriamente do onírico 
mas da plenitude do prazer do decorativo. E o decorativo no Matisse não era algo de 
residual, nem um mero efeito, era a própria estrutura conceptual da sua pintura, o 
decorativo como conceito dominante, e que conduzia toda a estratégia pictórica. E, 




Mais uma vez a escrita associa-se à imagem. Tal associação, como já vimos, 
acontece noutros trabalhos de António Olaio (lembremos os da National Geographic ou da 
Walt Disney em que há um encaminhamento direto para uma determinada referência). Este 
é um dos casos em que existe um jogo semântico que nos permite identificar de uma forma 
direta referências como o próprio Marcel Duchamp, que é referido na tela, e René 
Magritte. A Fontaine e Ceci n’est pas une pipe, obras emblemáticas no percurso da 
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performatividade conceptual na arte, podem ser aqui lembrados pela sua ligação entre as 




O ready-made de Duchamp que altera por si o significado de “objecto comum” 
para “obra de arte”, onde o título e a assinatura estão para conferir esse acto. E o 
cachimbo de Magritte, imagem verbal e imagem visual, que desierarquiza a antipatia 
dispondo os elementos diferentes, o texto e a imagem, mas ao mesmo tempo unindo-os 
numa mesma matriz. Tal como nas imagens de António Olaio a palavra aparece 
caligraficamente desenhada sem requisitar nenhum espaço que lhe seja previamente 
justificado, como reflectiu Michael Foucault, esta inserção que implicaria um 
“discurso” na imagem, na arte, em Magritte acabaria por não ser afirmativo.190 
 
António Olaio mostrou esta tela numa exposição na galeria Pedro Oliveira em 1997 
que tinha como título: Bambi is in jail.  
 
Como se tivesse acontecido a coisa mais terrível, como nem fosse já possível 
sequer, perante a crueza do mundo a possibilidade de um reduto na fantasia. 
Sobretudo se imaginássemos que o Bambi até poderia estar preso por justa causa. Se 




Bambi is in jail é também o nome de uma série de telas que António Olaio pintou 
em 1997. Neste conjunto de telas cheias de figuras estranhas, as cores são vivas e fortes 
reforçando a expressividade das figuras e concedendo-lhes assim um certo teor infantil.  
The chief function of colour should be to serve expression as well as possible 
(Notes of a Painter, 1908)
192
, diz Henri Matisse. E, podemos dizer que, no caso do trabalho 
de António Olaio, a cor serve a expressão de uma maneira alegre e com muito humor.  
Como não podia deixar de ser, António Olaio e João Taborda, em 1999, fizeram 
uma música com o mesmo nome: 
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For many years 
Truth was concealed 
In every news, now is revealed 
From the smallest worm 
To the biggest whale 
Now everyone knows Bambi is in a jail 
 
Oh, how I miss autumn breeze 
To wipe my face 
And clean my lungs 
Before they freeze 
 
Oh, how I miss its gentle sighs 
Its gracious walk 
Its softest fur 
Its tender eyes 
 
Lord, Bambi is in a jail 
 
Now I just hear a symphony 
Not the whispering sound of a growing tree 
That forgotten melody 





Foggy days in old Manhattan # 1, óleo s/ tela, 90x160cm, 2001
194
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Em 2001, António Olaio apresenta a sua primeira exposição na galeria Filomena 
Soares em Lisboa. Foggy days in old Manhattan é o nome desta exposição. A ironia 
presente nos trabalhos está no jogo entre o título e o universo doméstico que é 
representado.  
 
A única referência explícita a Manhattan estava no título.“Foggy days in old 
Manhattan”. De certa forma esta exposição será onde, de uma forma mais evidente, 
se poderá entender a minha relação com os lugares. Desde logo, quando fiz a 
exposição “Foggy days in old Manhattan” ainda não tinha ido a Manhattan. Dos 
Estados Unidos só conhecia Filadélfia. E o facto de, na altura, só ter uma vaga ideia 







Até porque ali, Manhattan funcionava como um lugar genérico, abstracto. Por 
exemplo, no vídeo/canção que mostro na exposição, aparece como fundo a igreja de 
Santa Cruz de Coimbra, que não é propriamente Manhattan, até é bastante mais 





Os trabalhos apresentados na galeria Filomena Soares caracterizam-se pelo seu 
realismo quase fotográfico. Os tons, branco, preto e cinza são dominantes e são trabalhados 
de uma forma minuciosa e fiel à realidade. Uma forte ligação à fotografia está aqui 
presente mas também ao próprio olhar humano que, tal como a câmara fotográfica, foca e 
desfoca. E, para além do que é focado, a visão periférica é também aqui representada.  
 
Mas contrariando a expectativa documental da fotografia. Nas telas há sempre 
duas figuras, uma mais à frente, outra mais atrás, uma focada, outra desfocada. Faço 
assim corresponder à ideia de nevoeiro a ideia de desfocagem como na fotografia. 
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Mas também como no olhar, na intencionalidade do olhar que foca umas coisas e 




O título da exposição aparece em todas as telas exceto em duas que cujo título é o 
último verso da canção Foggy days in old Manhattan de António Olaio e João Taborda: 
And it is very sad when you’re left alone with your head. E essas telas só representam 
flores, na dimensão neutra, meramente decorativa das flores. De facto, tudo acaba por se 
condensar dentro de uma cabeça.
198
  
Em 2002, na Faculdade de Arquitetura do Porto, António Olaio mostra a exposição 
What makes a home a house?. O tema desta exposição insere-se no contexto do lugar onde 
ela é apresentada. Não sendo fruto do acaso, o tema é pensando para o lugar específico, há 
uma preocupação em criar uma recetibilidade do espaço para com obras e das obras para 
com o espaço. O espaço é pensado não só como espaço recetivo mas também como 
conteúdo das próprias obras do artista. A própria arquitetura, enquanto disciplina, é o tema. 
A propósito desta exposição António Olaio explica:  
 
Quando eu fiz uma exposição na Faculdade de Arquitectura do Porto, pensei no 
contexto de uma Faculdade de Arquitectura. Mas não quis que a exposição parecesse 
resultar de uma reflexão muito inteligente sobre a arquitectura, antes pelo contrário. 
O que me interessava era a acção no sentido do resultado do confronto entre a 
exposição e aquele espaço, sobretudo enquanto Faculdade de Arquitectura. O que me 
interessa é o que acontece. E, neste caso, o que acontece no confronto de um contexto 
académico, da arquitectura e, sobretudo, da arquitectura na universidade. E assim, a 
arquitectura, ali, é ofício mas também é investigação conceptual sobretudo porque 




E acrescenta ainda: 
 
Nós, como artistas, estamos a trabalhar com as aparências, mas o resultado final, 
na recepção daquela exposição, são aquelas imagens, não encaradas isoladamente, 
mas também nas relações que estabelecem com o contexto em que são apresentadas. 
Naquela Faculdade de Arquitectura, num espaço onde a arquitectura é pensada como 
disciplina conceptual e como ofício, aquela exposição, ignorando a arquitectura, mas 
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falando em casas, pode lembrar que a arquitectura existe para além de uma campo 
disciplinar, e não é o seu campo disciplinar que a justifica mas sim tudo aquilo para 




As telas apresentadas são na sua maioria pormenores de uma casa. Estes 
pormenores, tubagens, precianas, soalhos, interruptores e janelas são representadas em tons 
brancos, pretos e cinzentos acompanhados com a frase What makes a home a house?. (…) 
E desde logo o título apresenta-se extremamente redutor, na sugestão de uma casa 
reduzida à mera objectualidade.
201
 António Olaio diz:  
 
(…) E as telas representam pormenores da minha casa que nunca seriam 
publicados numa revista de decoração, muito menos numa revista de arquitectura. 
Uma das imagens é a da canalização na casa de banho (confesso que foi a presença 
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Para além das telas foram apresentados uma série de desenhos. Esses desenhos 
consistiam numa representação de uma casa (à maneira infantil, um quadrado com um 
triangulo em cima a representar o telhado e uma chaminé em forma de retângulo) só com o 
contorno de uma linha preta e dentro de cada casa, eram representadas diversas 
personagens e paisagens a fazer lembrar histórias de banda desenhada.  
 Além das telas e dos desenhos foi apresentado também um vídeo com uma das 
canções de António Olaio e João Taborda: 
 
What makes a house a home? 
Two pictures by the phone 
Hanging together, now and forever 
That makes a house a home 
 
What makes a home a house? 
Calling your wife, your spouse 
Vacuum cleaners 
Dust, mice and brooms 




A propósito desta música António Olaio diz que:  
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(…) A própria letra tinha uma simplicidade desconcertante, numa postura que 
poderíamos dizer próxima do punk. O que ajudava a estabelecer um confronto ainda 
mais interessante com o contexto daquela escola de arquitectura, ainda por cima 
numa sala de exposições que foi desenhada pelo Álvaro Siza. E aquele contexto de 
excelência, sublinhava, pelo contraste a forma crua, a possibilidade de casas sem 
arquitectura, aquém da arquitectura, mas também para além dela. Num simulacro da 




Em 2004, António Olaio expõe no CAPC (Centro de Artes Plásticas de Coimbra). 
A exposição chamou-se I’m growing heads in my head e, segundo o artista, (…) ao 
contrário da “Foggy days in old Manhattan”, cada tela remetia para uma situação 
diferente, e com um título diferente. E nas exposições “You are what you eat”207 como na 
“40 years in a plane” como na do CAPC, haviam muitas telas em comum.208  
(…) E a ideia de “I’m growing heads in my head” jogava bem com a pluralidade 
de situações das telas, até como se cada tela fosse uma cabeça, não imagens na cabeça, 
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Nesta exposição, o universo cinematográfico surge em trabalhos como Room with a 
view ou ainda em Today I discovered stereo sound.  
 
(…) De qualquer forma, o lado cinematográfico que vês nas telas dessa exposição 
dever-se-á talvez à possibilidade de elas poderem ser potencialmente, por exemplo, 
cartazes de filmes que não existem ou que poderão vir a existir. É como o Roger 
Corman fazia: começava pelos cartazes e pelos títulos e depois é que decidia como 
fazer os filmes. E é um bocado neste sentido, de imagem estática que se poderá tornar 




No caso de Today I discovered stereo sound, a possibilidade de uma influência de 
Hitchcock, segundo Vitor Diniz, é-nos dada pela representação de pássaros negros.  
 
Tens completamente razão, até porque os dois pássaros que aparecem 
simetricamente na tela têm um ar ameaçador. Apesar dos dois bicos estarem cortados 
pelo enquadramento da composição não são menos ameaçadores por isso, até são 
mais porque, assim, sabe-se lá por onde andarão os bicos? Na melhor das hipóteses, 
podemos imaginar que os bicos só estão a cantar por aí e não a bicar alguém. E os 
pássaros simétricos podem ser como duas colunas de som onde só o som estéreo 
quebrará a simetria, onde a simetria só é quebrada pelo que não vê. Na letra da 
canção com o mesmo título, um indivíduo que descobre o som estéreo convence a 
namorada colocando-lhe um canário em cada ombro, o que não é lá muito simpático, 
sobretudo para os canários. Mas na tela os pássaros são melros, pretos como os 




Também no mesmo ano de 2004, António Olaio expõe em Londres na galeria 
conTEMPorary, em Nova Iorque, projetada por Vito Acconci. Nesta exposição, António 
Olaio e João Taborda promoveram uma série de concertos durante os dias 10 e 12 de 
Março. Não fugindo à regra, a exposição denominou-se 40 Years in a Plane, nome de uma 
das telas de António Olaio.  
 
O título da própria exposição simulava um ponto de partida biográfico. O título 
“40 years on a plane” que também é título de uma das telas expostas apontava para a 
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narrativa de uma experiência (ao princípio era para ser “20 years on a plane” como 









Wearing diamonds and pearls 
Young guys 
Tuxedos and ties 
 
Wild party in a plane 
Flying from London to Paris 
From Paris to Lisbon 
 
From Lisbon to Berlin 
From Berlin to Istanbul 
 
Istambul – Rome 
Rome – Cairo 
 
Cairo – Boston 
Boston – Jerusalén 
Jerusalén – Kanul 
 
Kabul – Beijing 
Beijing – Bombay 
 
20 years in a plane 
20 years in a plane 
20 years in a plane 
 
Aunt Jane is looking swell 
Her perfume is hiding the smell 
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Old John is looking good 




Na exposição foram integradas outras obras do artista tais como: Black jell-O 
birthday party (óleo s/ tela, 160x90cm, 2003), Chez Louise, chez Marcelle (óleo s/ tela, 
160x90cm), Haunted China (óleo s/ tela, 90x160cm, 2003), If I wasn’t an artist what could 
I be? nº 3 (óleo s/ tela, 90x160cm, 2004), I think differently now that I can paint nº 3 (oleo 
s/ tela, 90x160cm, 2003), My left hand keeps on changing (óleo s/ tela, 90x160cm, 2003), 
Red Rainbows nº 3 (óleo s/ tela, 90x160cm, 2004), Room with a view nº 2 (óleo s/ tela, 
90x160cm, 2004), What do you think you say? (óleo s/ tela, 90x160cm, 2003), What makes 
a home a house? nº 7 (oleo s/ tela, 90x160cm, 2003), Never dial 714080417 (óleo s/ tela, 
90x160cm, 2003).    
 
 




Na tela If I wasn’t an artist what could I be? nº 3, o modelo sentado é o próprio 
António Olaio. Vêm-se duas mãos, uma sobre a outra, e uma delas é uma mão de 
lobisomem. Neste trabalho há um questionamento sobre o papel do artista. António Olaio 
explica que: De alguma forma, aí estou a jogar com a expectativa de bizarria que ainda 
está presente, conceptualmente, cada vez que as pessoas pensam na ideia de artista. O que 
até não é nada desinteressante, até é bem engraçado.
216
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If I wasn’t an artist é também o nome de uma das canções de António Olaio e João 
Taborda:  
 
If I wasn’t an artist I would like to be 
A fish in the ocean, a shoe in the sea 
 
If I wasn’t an artist I would like to be 
A bush, a strawberry or a pine tree 
 
If I wasn’t an artist what could I be? 
 
Wing of a bird, wing of a bee 
The ugliest flower, prettiest flee 




Sobre esta canção, com o mesmo nome de uma série de telas, António Olaio 
explica: 
 
Numa das canções que fiz com o João Taborda, desde logo no título: If I wasn’t an 
artist what could I be? ironizo a ideia do artista como ser único e incompreendido. 
Mas daqui não propriamente glorificando a diferença, mas sugerindo a possibilidade 
do desgraçado do artista ser assim porque não consegue ser outra coisa. E depois 
sugiro uma série de possibilidades alternativas a ser-se artista, bastante disparatadas, 
mas estrategicamente escolhida. Mas, ao mesmo tempo, nessas coisas disparatadas 
que vou dizendo vou definindo o que será ser artista, como se o conjunto de todas as 
alternativas possíveis a ser-se artista, definissem o que é ser artista. Para mim ser 
artista está muito na capacidade de se ter uma identidade diluída”218 
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If I wasn’t an artist what could I be? nº 3, óleo s/ tela, 90x160cm, 2004219 
 
Para a mesma exposição na galeria conTEMPorary, Kenny Schachter, sobre a tela I 
Think Differently Now That I Can Paint, escreve: 
 
 I Think Differently Now That I Can Paint, a hammer is raised in act of creative 
destruction with paints oozing from the head like squirts of cum from a throbbing 
cock. Maybe now Olaio’s facility with pigment has reached a threshold where he can 
smash at conventions and create new paradigms, increasing the size of his mental 




 Em 2005, António Olaio apresenta na galeria Filomena Soares: Pictures are not 
movies.  
 
Pictures e movies por serem duas formas de dizer filmes, e pictures também são 
quadros, pinturas, e movies como o termo mais popular para referir o cinema: 
moving pictures, imagens que se mexem, quase como um espectáculo de feira. O título 
Pictures are not movies como quem diz: a pintura não é brincadeira. Mas, ao dizer 
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Na mesma exposição  António Olaio mostrou um políptico com cinco telas 
designado: Is speech faster than thought?. As telas que compõem o políptico representam 
paisagens diferentes e irreais. Na primeira tela, saem dois jatos, da testa e da boca de uma 
cabeça, de uma matéria viscosa que se estende ao longo das outras quatro telas. Cada 
palavra está integrada numa paisagem, sendo quase uma simulação de velocidade e do 
trajecto do pensamento. O trabalho de António Olaio vem da performatividade, da 




(…) Eu fiz esta pergunta neste título só por fazê-la, e, claro, com ela, despoletar 
uma série de associações. E, certamente, como reacção a uma pergunta tão 
disparatada, poderão verificar que não sabem lá muito bem que relações existirão 
entre pensamento e discurso. De qualquer maneira, já será perturbadora a 
possibilidade de os encarar como coisas autónomas. A minha intenção é a de 
converter qualquer presunção de conhecimento a uma espécie de plasticidade 
nebulosa. Numa espécie de metáfora bíblica, os seres voltaram ao barro de que foram 




Algumas telas desta exposição lembram a Post - Nuclear Country, de que já 
falámos, as velas tocam as personagens como se estas não passassem também de meros 
objetos reforçando a ideia de estaticidade das figuras.  
 
 
Under the stars # 1, óleo s/ tela, 75x170cm, 2006
224
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Em 2006, António Olaio expõe na Galeria Zé dos Bois em Lisboa. Under the stars 
foi o nome da exposição. Mais uma vez a ideia de tornar coisas, que não são considerados 
objetos, em objetos vai estar aqui presente. Esta objetualidade é reforçada quando as 
estrelas são representadas como objetos cortantes. As estrelas deixam um rasto que é uma 
espécie de substancia líquida que nas telas a preto e branco não se identifica como sendo 
sangue. Contudo, no vídeo, onde já existem cores para além do preto e do branco, e aqui o 
sangue já é visível.  
 
O vídeo que acompanha esta canção é a cores e, quando as estrelas se espetam 
naquele braço sai sangue, mas uma espécie de caricatura de sangue da arte sacra 
barroca, não será mesmo sangue. E as telas são a preto e branco e assim a matéria 
que sai quando a estrela se espeta numa mão, na mesa ou no copo, pode ser de 




 Algumas das telas desta exposição têm um carácter singular pelo facto de serem 
telas com esculturas. António Olaio coloca estrelas que aparecem espetadas nas telas com 
figuras desenhadas a preto, criando assim uma experiência nova no seu trabalho: a 
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 De 2006 é a música de António Olaio e João Taborda com o mesmo nome da 
exposição. A música tem uma sonoridade melancólica, com um toque de fantasia, 
lembrando as canções de natal ou de embalar. O que acaba por ser uma situação ambígua 
porque no vídeo, uma das estrelas que cai do céu, espeta-se num braço e começa a aparecer 
lentamente sangue da ferida que uma das pontas da estrela provoca e, depois uma segunda 
estrela que provoca uma segunda ferida.  
 
Under the stars 
I found a star 
That asked me where to go 
 
Under the stars 
I found a star 
Lost in space 
 
Under the road 
I found a road 
That led to another road 
 
Under that road 





Em 2007, António Olaio, que foi convidado para ser o comissário da sua própria 
exposição, ocupa três pisos no Palácio do Centro Cultural de Vila Flor com uma mostra do 
seu trabalho com a designação I Think Differently Now That I Can Paint. Esta foi a mostra 
da perspetiva do seu trabalho depois de uma primeira em 2001 no contexto da 
URBANLAB_Bienal da Maia, onde foi inserido um conjunto de pinturas, desenhos, vídeos 
e instalações.  
As telas, colocadas entre as janelas, acompanham os vídeos e as performances. 
Paulo Mendes descreve assim a sua visita:  
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Na aparente simplicidade da montagem da presente exposição os espaços foram 
povoados pelas oníricas criaturas e imagens criadas pela pintura de Olaio, 
produzindo uma revisão irónica da nossa mais comum banalidade. As suas telas 
colocadas entre as janelas daquele palacete transformado remetem para outras 
possibilidades de fuga, para um universo fantástico de narrativas sonoras 
acompanhadas por uma exuberante componente plástica, sempre surpreendente na 
sua eficácia de transformar a nossa percepção das coisas, como se a matéria se 




A exposição foi também completada com a publicação de um livro com imagens de 
obras e letras de António Olaio e com uma entrevista em jeito de conversa com Victor 
Diniz (diretor do Círculo de Artes Plásticas de Coimbra) em que percorrem os aspetos mais 
importantes do seu trabalho. A capa deste livro, curiosamente, é uma das telas de António 
Olaio que, segundo Aida Castro, não integrou a exposição no Centro Cultural Vila Flor. A 
imagem que dá “título” ao livro que foi publicado, e à própria exposição “I think 
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Esquerda: Wrong number, óleo s/ tela, 150x150cm, 2003 
Centro: Never dial 71408417, óleo s/ tela, 90x160cm, 2003 




Nesta exposição no Centro Cultural Vila Flor, fez parte o quadro When did the 
founder of Portugal begin to feel portuguese? que foi apresentado na exposição Coimbra 
C, no CAPC, durante Coimbra 2003. O túmulo de D. Afonso Henriques é representado 
acompanhado com a mesma frase que dá nome à tela: When did the founder of Portugal 
begin to feel portuguese?. O levantamento do questionamento de identidade e de lugar, 
mais uma vez, está presente no trabalho de António Olaio. Mas neste caso tratar-se-á de 
um caso mais complexo pelo facto de se tratar do próprio fundador da pátria. O fato desta 
tela ter estado presente na exposição na cidade de Guimarães, não deixa de ser ambíguo e 
cómico.  
 
(…) Quando eu ponho a questão de quando um fundador de um país se terá 
começado a sentir daquela nacionalidade que ele próprio estava a criar, de quando é 
que o fundador de Portugal se terá começado a sentir português, as pessoas colocam-
se perante a evidência de qualquer fundador de um país, enquanto fundador, não 
poderá ter aquela nacionalidade, porque a nacionalidade só existe depois de ele a 
fundar. Até, durante a fundação, ele é uma espécie de indivíduo apátrida. (…) E 
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quando é que ele se terá começado a sentir português? Só quando o Papa reconheceu 
Portugal como um país, ou logo que se lembrou disso? Ou antes de se lembrar disso? 
Ou como que, já que se estava a sentir cada vez mais português, se lembrasse de 
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Pedro Tudela nasceu em Viseu em 1962. Participou em várias performances desde 
1983. Em 1987 conclui o curso de Pintura nas Belas Artes do Porto (ESBAP) e enquanto 
frequentou este curso fez parte do Grupo Missionário organizando exposições nacionais e 
internacionais de pintura, arte postal e performance. Em 1992, é o responsável pela 
fundação da editora Mute Life Dept., por ocasião da sua exposição Mute… Life. Entre 1995 
e 1996 fez dois programas (Escolhe um dedo e Atmosfera Reduzida) na rádio XFM. Em 
2000 colabora com o grupo Virose (Associação Cultural e Recreativa) e torna-se seu 
membro. Desde 2003, Pedro Tudela é ainda membro e cofundador da media label Crónica 
assim como do projeto de música eletrónica @c
234
 (com Miguel Carvalhais) desde 2000. 
Acompanhados pela artista austríaca Lia
235
, este projeto tem-se mostrado em vários países. 
@c + Lia
236
 atuam como um trio audiovisual. Pedro Tudela e Miguel Carvalhais operam os 
elementos sonoros, enquanto Lia opera a instrumentação visual. 
Pedro Tudela é artista plástico, fotógrafo, cenógrafo, músico e professor na 
Faculdade de Belas Artes do Porto desde 1999.  
Em colaboração com Alex Fernandes e Pedro Lima, Pedro Tudela fundou a Mute 
Life Dept.. O CD Mute… Life (edição limitada Galeria Atlântica) é o primeiro trabalho 
sonoro concebido e produzido por MLD, em 1992 (gravado com um Fostex X30 de 4 
pistas), para a exposição Mute… Life de Pedro Tudela na Galeria Atlântica, no Porto e no 
mesmo ano. Esta exposição tratou-se do primeiro exercício de Pedro Tudela na 
convergência da música e das artes visuais que cria uma surpresa armadilhada pela 
alternância entre a pintura barroquizante e os espaços vácuos.
237
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(...) A questão do som começou a tomar forma na época da minha exposição 
“Mute ... Life”, que foi quando eu decidi definitivamente introduzir som nos meus 
projetos artísticos. O resultado disso, além da instalação/exposição, foi um projeto de 
performance, sonoro e de outras formas de contatos estreitos entre imagem e som. 
Porque foi um projeto que nasceu de um projeto específico, o seu nome mudava de 
acordo com a ação que se desenvolvia. Mais tarde, concluiu que a nomeação do 





 O corpo humano, motivo de uma nova reflexão do século XX, está presente no 
trabalho de Pedro Tudela desde o início dos anos noventa (já em 1991 com Artbreaks, na 
galeria Atlântica, em Lisboa e no Porto, em Mute… Life e em One… Fits All de 1994/95, 
na galeria Nasoni, no Porto).  
 
Corpos desfigurados, fragmentados, interrompidos no seu contínuo orgânico ou, 
mais simplesmente, abandonados a uma crise de representação, é também aquilo de 
que testemunham as obras dos últimos anos de Pedro Tudela cujo trabalho plástico, 
vastamente dominado por um luto face aos mecanismos da representação, assume os 





 Já noutros tempos o tema do corpo humano foi explorado num sentido estético e 
como prática do desenho e da pintura e dos cânones idílicos de beleza. Num ponto de vista 
exterior a ele mesmo, o corpo era motivo de contemplação para servir a representação. A 
partir do século XX o corpo volta-se para si mesmo e é pensado como matéria orgânica 
com a sua fragilidade e efemeridade e também como algo que está exposto a diversas 
mutações derivadas ao contexto social e cultural em que está inserido. Bernardo Pinto de 
Almeida afirma:  
 
O corpo protagonista da arte contemporânea, em ténue ligação com essa tradição, 
é o corpo fragmentado, o corpo corrompido, o corpo abruptamente retalhado por 
feridas, senão aquele que é já atravessado pelas sombras da morte. Pensemos em 
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obras como as de Cindy Sherman ou Robert Gober, Matthew Barney ou Damien Hirst 





Vista da exposição/instalação D’heart Side, 1994241 
 
Em 1994 na galeria Atlântica, Pedro Tudela apresentou D’heart Side. Nesta 
exposição o artista recriou um ambiente de hospital onde as pinturas substituem as 
representações modernas e científicas do interior do corpo humano. As toalhas manchadas 
de sangue que preenchem o ambiente constituem um elemento realista que cria uma tensão 
ambígua com as representações pictóricas.  
 









Vista da exposição/instalação D’heart Side, 1994242 
 
Eram treze pinturas a óleo em papel colado em tela, treze varões com toalhas e 
sangue, uma televisão que passava um vídeo (uma salva com woofer com movimento da 




Jorge Colombo escreve: 
 
Um destes corações há-de ser nosso. Ou o que dele restar, um dia destes. De 
tantas incertezas, é a morte a nossa única garantia. Só não sabemos como vai ser 
quando chegar a vez. Vamos morrer de tripas esviceradas no asfalto, entre os 
destroços dum carro? Ou mergulhar na escuridão repentina duma síncope? Vamos 
cair de vinte andares abaixo à velocidade do terror, ou desfazer-nos no veneno 
rastejante dum cancro? Tudo pode acontecer-nos: a falta de ar, as queimaduras, o 
sangue a jorros abandonando as feridas. Mas há-de ser pela estupidez cruel dum 
crime, ou pelo frio acaso dum desastre? Ou pelo calendário da doença? Daqui a 
pouco tempo na velhice? E quem nos restará para nos chorar?
244
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Esta exposição estava acompanhada com uma banda sonora e com um vídeo que 
passava na televisão que estava pendurada na parede da galeria e que tinha um frasco com 
éter por baixo que pingava para um balde colocado no chão com sangue. A música era de 
Pedro Tudela (samplers, percussões, vozes, atmosféricos e ruídos) e Pedro Almeida 
(guitarras, samplers, atmosféricos, percussão, vozes e ruídos).   
 
 
D’heart Side (Video Still)245 
 
Uma outra perspetiva do corpo foi vista na exposição/instalação phase 3 eye can 
see, em 1996, no Porto, na galeria Canvas & Companhia. O próprio olhar, o ato de ver, os 
olhos, as pupilas, a iris, as pálpebras, as pestanas. Um olhar de alguém que olha para um 
quadro que é ele próprio um olhar. Trata-se de uma troca de olhares entre a obra e o 
público. Os olhos, como órgãos, além de reagirem a alterações de luz, e sendo também 
suscetíveis e frágeis, são também um meio de auxílio da comunicação e de reconhecimento 
do mundo que nos rodeia.  
 
O olhar coloca-se num território ambíguo, ele simultaneamente vê e dá a ver. As 
transparências do olho são o equivalente anatómico desta ambiguidade. A córnea, o 
humor aquoso, o cristalino, o humor vítreo, oferecem-se, sem resistência (em 
situações fisiológicas), à travessia da luz. Da luz exterior, mas também da luz interior, 
ou seja, da penumbra que escurece a pupila e faz dela o núcleo de sentido do olhar. 
Quando olhamos o outro e o queremos violentar com o nosso olhar, é na sua pupila 
que ancoramos. A pupila é o buraco negro do olhar e, como todos os buracos negros, 
exerce um perturbante poder de atracção. É pela pupila que o mundo entra em nós, é 
por esse estrangulamento flexível que a realidade se disponibiliza para ser olhada. 
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(Um excesso de realidade, quero dizer um excesso de luz, é contrariado pela 
diminuição da pupila). Mas é pela pupila que nos mostramos, mesmo quando 
morremos – um sinal de muito mau prognóstico é a presença da medríase fixa (isto é, 










O quadro que vê, 1996
248
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A banda sonora para esta instalação, concebida e produzida por Pedro Tudela e 
Pedro Almeida, foi gravada entre Março e Maio de 1996. No vídeo da exposição, surge um 
olhar que pestaneja e que em vez de uma pupila tinha um woofer que simulava os 
batimentos cardíacos.  
 
 




Tal como na exposição/instalação anterior, D’heart Side, as toalhas e os corações 
aparecem de novo.  
 
A toalha ensanguentada permanece nesta instalação como que a sugerir que, 
agora, o coração se colocou atrás do olhar. O olho chora sangue. A pupila no vídeo, 
substituída por um woofer vibra com o ritmo dos batimentos cardíacos. É nesse 





Progressivamente, o som vai ocupando mais espaço no trabalho de Pedro Tudela, 
tornando-se o objeto de preferência nos seus projetos.   
 
Foi necessário esperar pela exposição “Rastos”, em 1997, para podermos assistir 
à objectualização do próprio som, integrado de modo inseparável em algumas das 
peças que se expunham. Os sons tornavam-se assim como que prolongamentos das 
imagens e dos objectos, funcionando num regime de complementaridade, por vezes 
um pouco descritiva ou mesmo tautológica. Em diversos ensaios que se seguiram, 
como, por exemplo, na sua intervenção na Faculdade de Farmácia, no contexto da 
exposição “A Experiência do lugar”, este entendimento objectual do som, numa 
relação directa com o materiais e os acontecimentos dos lugares, foi-se apurando. As 
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peças começaram a incorporar, literalmente, os altifalantes que debitavam o som e 
deixou de ser possível tratar estas duas instâncias – o objecto material e o som 
imaterial – como coisas independentes.251 
 
 





Contudo, em 1998, na exposição Still, Pedro Tudela volta a um registo onde o som 
se separa dos quadros, e o corpo ainda surge como tema.  
O CD Still (edição limitada Galeria Canvas & Companhia) é a banda sonora 
original concebida e produzida por MLd para a exposição Still de Pedro Tudela, na Galeria 
Canvas & Companhia, no Porto, gravada ao vivo a 28 de Fevereiro de 1998, no espaço 
“Umdiapositivoparavocê”, também no Porto.  
 
(…) “Still” (ainda), termo que nomeia esta exposição, é constatação da existência 
de uma ferida ainda aberta, interrogação por resolver face ao destino próprio, 
explicitação de uma crise que, verdadeira embora nos seus sentimentos e nas suas 
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A aproximação da arte de Pedro Tudela com a vida está presente, como já 
referimos, desde o início dos anos noventa. O corpo é motivo de uma prática de um 
pensamento sobre ele próprio.  
 
(...) Na Canvas, Pedro Tudela mostra «Still»,um conjunto de pinturas e objectos 
que retomam o núcleo central das suas obsessões: o corpo enquanto lugar de todos os 
cometimentos e sujeito de uma precaridade incontornável. Trespassado, suturado ou 
tomado de frenesim sadiano, o corpo surge aqui apenas explicitado nos seus despojos 
ou no somatório das agressões das quais é objecto potencial. O sangue, os 
instrumentos da agressão, as suturas, são símbolos respectivos da sua natureza, de 
uma ameaça que, todos o intuímos, sobre ele paira e da sua reconstrução 
desesperada. Que a faça em clara referência à pintura como agregação da qual parte 
toda a ponderação do mal-estar é particularmente interessante. A tela é o substituto 
metafórico do corpo ausente, a sua pele imaginária. Lugar onde se exibem as feridas 
e o sangue e onde repousam os utensílios terríficos. (…)254 
 
 
Still, Sem título, (óleo, borracha e metal em tela)
255
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Bernardo Pinto de Almeida, sobre esta exposição, escreve: 
 
Do mesmo modo que a presença de instrumentos – agora cortantes e afiados, 
como serras ou lâminas, mas em anteriores exposições associados ao imaginário da 
cirurgia, ou da oftalmologia – parece indicar uma espécie de paradoxal “natureza 
protésica” desses corpos que, ausentes por vezes, fragmentados de outras, apenas 
entrevistos de outras vezes ainda, se oferecem no extremo da sua condição de perda e 
de abandono a um destino sem ordem. Como se do mais permanente só pudesse 
corresponder ao dos seres ameaçados por forças que lhes são infinitamente 
superiores na ordem da natureza e onde, estranhamente, paira sempre um espectro de 









Assim como o ser humano e o seu corpo, o deslocamento do mesmo, teve desde 
cedo lugar no trabalho de Pedro Tudela (já em 1986 com a exposição Portugal Emigrante 
de 1986, na galeria Roma e Pavia, no Porto). 
 A exposição Frágil, na galeria Canvas, em 2001, trata a partida, o caminho, a 
estrada, a chegada, a vida. A ideia de fragilidade presente nesta exposição/instalação 
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remete também, e mais uma vez, para o corpo (que todos os dias está exposto a incidentes 
ou acidentes), sublinhando “o sentido transitório da vida”258.  
 
A não-fixação do humano e, em particular, a impermanência do indivíduo 
contemporâneo têm sido desde o início, um dos mais afirmados motivos do trabalho 
de Pedro Tudela que encontra na ideia de partida ou na imagem da estrada metáfora 




 Logo à entrada da exposição, um sinal com pequenas colunas incorporadas emite 
sons. Esta escultura sonora serve como uma espécie de aviso de precaução para percorrer a 
exposição.  
 
(…) Quando o espectador entra na galeria e confrontado com uma escultura 
sonora construída a partir da junção entre sinal de trânsito e várias colunas 
minúsculas que povoam o espaço com um ruído de electricidade estática. A placa é 
assim uma espécie de aviso a quem entra, pois, para além do som que se escuta ser 
idêntico ao emitido pelas máquinas de detecção de radioactividade, ele personifica 
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Pequenas colunas são incorporadas nas fotografias de estradas, paisagens e sinais 
de trânsito. Uma exposição em que Autobahn, o álbum de 1974, dos Kraftwerk, poderia 
servir de banda sonora.  
 
Diante das pinturas, o artista instalou uma série de fotografias sonoras que, uma 
vez mais, nos enviam para os temas que atravessam a exposição. Neste caso, as 
imagens e o som são captados directamente – as primeiras no IP5, estrada que liga o 
Porto e Viseu, duas cidades importantes para o percurso de Pedro Tudela, como se 
verificou na mostra “Target” (1999, Círculo de Artes Plásticas de Coimbra). É neste 
conjunto de trabalhos que a mostra se resolve: de facto, cada travessia é feita de 
soluções provisórias. E para cada emergência é sempre necessário uma escapatória. 









Onze pinturas em tons escuros e em perspetiva aérea, que nos remetem para as 
fotografias sonoras, aparecem como se fossem o lado escuro dos caminhos, a obrigação de 
escolha. Pedro Tudela explora as possibilidades plásticas e visuais destas imagens.  
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Se o olhar se prolongar para o interior da Canvas, irá descobrir uma série de 
formas rectangulares, negras, que, devido à regularidade da sua montagem, sugerem 
a presença de uma passadeira ou, mais concretamente, do negativo desta. A 
aproximação revela tratar-se antes de uma série de pinturas negras, que ostentam o 
processo da sua feitura, ou seja, as camadas necessárias para se obter o resultado 
final – e aqui a ideia é fazer passar, em imagens obtidas a partir de uma perspectiva 
aérea, uma série de indícios e sugestões relacionados com os conteúdo da exposição, 
sobretudo de percurso e escapatória.
264
   
 
 




Faz parte ainda desta exposição uma televisão que passa um vídeo onde um carro 
percorre um túnel.  
 
A série de pinturas negras de Frágil (subscrito pelo vídeo que repete, em loop, a 
imagem que se oferece a um condutor que atravessa o interior de uma túnel) reenvia-
nos para o momento final daquela performance. Também nestas pinturas é suspenso o 
momento da interrogação, numa situação de bifurcação. Seja essa bifurcação a 
nervura de uma folha extraída do mundo natural (tão tida em conta na pintura do 
autor, ao longo da década de 80) ou a vista aérea de uma estrada que se divide, o 
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negro anuncia, como em Still, o fim das imagens, sobrando apenas as suas qualidades 









Em ptfa.cr, exposição de Pedro Tudela na Contos do Rosário no Porto, parece ter 
pontos em comum com Frágil. Repete-se a imagem de um sinal preto e amarelo, as formas 
e as cores, a ideia de estrada e de direção. Mas para além de ptfa.cr, outros trabalhos 
anteriores de Pedro Tudela parecem emergir em Frágil.   
 
A construção de Frágil assenta em dois pilares essenciais que, ainda ecoam o 
projecto de Phase 3 Eye Can See, mas que se relacionam de forma mais directa com o 
corpo de questão suscitado por Target e, de modo mais subterrâneo – mas talvez por 
isso, particularmente gratificante – com a performance Still de Pedro Tudela 




Desde o projeto MLd, e com a sua experiência na rádio, Pedro Tudela foi criando 
uma proximidade com os sons, a música e as artes visuais.  
 
A minha conexão com a música eletrónica começou com uma mais ou menos 
contemplativa e cresceu com a enorme vontade ou relacioná-la com a prática 
musical. Eu partilhei isto mostrando e escolhendo os programas de rádio, debates e 
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performances. Com amigos e máquinas tornou-se possível criar, produzir e relacionar 




Ao mesmo tempo que integra projetos em que a música é o foco principal, Pedro 
Tudela põe em prática o seu gosto pela música associando-a ao seu trabalho plástico. O 
som surge como ponto de partida para a definição do seu trabalho e é pensado a partir das 
suas possibilidades plásticas.  
 
 Ultimamente, a obra de Pedro Tudela tem-se centrado sobre a evidência material 
do objecto, do qual o som e os dispositivos físicos do seu registo ou difusão surgem 
como elementos compositivos. Deste modo, bobines de fitas para gravador, speakers, 
fios e cabos surgem incorporados em trabalhos escultóricos, resultando o objecto da 





Vista da exposição/instalação Sobre, 2004
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Na exposição Sobre, Pedro Tudela avança ainda um passo mais, como veremos, 
neste processo de exploração da plasticidade do som, tratando-o como matéria autónoma, 




(...) e é uma instalação que, mais uma vez envolve inúmeras questões entre o que é 
também, obviamente, o som, como uma peça fundamental do trabalho. Incluído no 
mesmo programa que eu tinha agendado com AGF (Alemanha) e o lançamento de um 




 Nesta exposição/instalação, o som é o fio condutor da visita do espectador. 
 
(…) o som resulta do espaço e dos objectos, demarcando e constituindo os 
elementos com que nele nos deparamos. Uma errância intermitente entre situações é 
proposta ao espectador, sendo o som um elemento condutor das associações e 





Vista da exposição/instalação Sobre
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Logo no átrio da entrada, os speakers invadem o espaço do Museu de Serralves 
através de teias de fios pendurados no teto. 
 
A geografia do lugar começa por ser definida por uma estrutura em rede de cabos 
que pairam sobre os visitantes, onde vários speakers suspensos nos devolvem os sons 
transformados de registos gravados nos mesmos locais. Dois tempos e dois lugares 
coincidem: aqueles que confrontam sensorialmente o espectador no presente e 
aqueles que evocam o tempo e o lugar ocultos no passado que nos revela a partir dos 
registos apresentados. A trama suspensa relaciona dois espaços da exposição, 
aproveitando a arquitectura como suporte da instalação, atravessando-a, com isso 




Os sons dos altifalantes que se ouvem no átrio são já o resultado de todos os outros 
sons que ainda se vão ouvir. Miguel Leal organiza os sons da exposição através de um 
esquema de letras:  
 No átrio de entrada encontramos uma teia de cabos de aço que decalca a estrutura 
da clarabóia do edifício. Os sons (e) que os altifalantes aí suspensos emitem são já o 
resultado de um reflexo de todos os outros sons que ainda não ouvimos. De facto, o 
som (e) surge da remistura de (a+b+c+d+e’), dando-nos a ouvir antecipadamente 
uma versão alterada daquilo que os nossos movimentos ao longo da instalação nos 
irão oferecer dentro em pouco. O nosso olhar é, entretanto, conduzido por alguns 
outros cabos de aço até uma janela que se debruça sobre as escadas que dão acesso 
ao bar do auditório. Essas linhas parecem projectar no plano da janela o próprio som 
e no vidro colocado nessa abertura encontram-se mesmo dois altifalantes, um virado 
para o interior e outro para quem se encontra no átrio, que reproduzem por sua vez 
um som (e’) que é já resultado de um duplo reflexo (eco) com origem na remistura do 
outro som a que chamámos (e). Com efeito, o som (e) deveria chamar-se (e’’) e o som 
(e’) poderia tomar também a designação de (e’’’) e assim indefinidamente, isto 
porque em teoria, e se fosse possível levar ao limite esta reflexividade entre os sons, 
estes comportar-se-iam como as imagens de dois espelhos colocados frente a frente, 
espelhando-se mutuamente até à sua própria dissolução.
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 E acrescenta ainda: 
Nas salas interiores, onde se desenvolve o resto da intervenção de Pedro Tudela, 
temos quatro momentos sonoros – e ainda mais o som designado aqui por (e’) – que 
pontuam o trajecto do visitante. Os sons (a), (b) e (c) são manipulações e remisturas 
de captações e apropriações várias, algumas delas nos próprios espaços do Museu; e 





 Posto isto, verificamos que os sons criam uma interligação entre eles e 
consequentemente com o espaço. Em cada momento do nosso trajecto os sons 










A exposição estende-se por mais quatro salas. O vidro surge como material isolador 
ou de proteção (mas que pode quebrar acidentalmente).  
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Depois, numa sucessão de quatro salas, encontramos outros tantos momentos de 
um percurso onde fragmentos de uma narrativa oculta surgem como indícios 
assoviáveis a um momento último para o qual convergem. Nas duas primeiras salas, 
caixas revestidas a vidro translúcido e objectos de vidro constroem situações 
acústicas originadas pelos dispositivos sonoros que contêm. Uma tensão entre 
fragilidade e protecção evidencia-se na natureza dos materiais e nas suas formas. 
Esta tensão deflagra na sua total visibilidade num terceiro momento, onde uma 
projecção vídeo apresenta uma sala de vidro translúcido a explodir. Ao 
confrontarmo-nos com essa sala, que podemos ver, mas à qual não temos acesso, 
somos dela isolados por uma parede de vidro transparente. A frieza clínica do seu 
revestimento de vidro contrasta com a explosão que anteriormente presenciámos. A 
sala encontra-se imaculada, como se nela nada tivesse acontecido. Contudo, detritos 




O vídeo, imagem de um vidro a estilhaçar, que surge num dos espaços, passa em 
câmara lenta. Esta opção de imagem em câmara lenta reforça a ideia de plasticidade, 
tornado o próprio tempo em matéria plástica que pode ser moldada pelo artista.  
 
Chegados à penúltima sala, vemos uma projecção vídeo que preenche toda uma 
parede, encenando a explosão destrutiva de um plano. Trata-se de uma sequência de 
imagens em câmara lenta acompanhada pelos sons (e), descritivos, mas sem um 
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A última sala, e a mais curiosa desta exposição de Pedro Tudela, é uma sala 
inacessível ao público pelo facto de ter um vidro que separa a instalação do público e onde 
se vêm estilhaços espalhados pelo chão. O vidro possui umas aberturas circulares que dão 
a conhecer apenas um som. Algo aconteceu naquele espaço mas devido ao ângulo morto, o 
espectador não consegue visualizar a totalidade da encenação.  
 
A abertura que permitiria aceder à última sala encontra-se barrada por um vidro 
perfurado que deixa ouvir esses outros sons de estática (d) a que já nos referimos. 
Através do vidro, podemos ver o interior da sala e dos despojos da explosão que aí se 
encontram. Perante esta encenação adivinhamos que o objecto da destruição será 





Os materiais, adquirem nos trabalhos de Pedro Tudela, uma integridade e uma 
autonomia que refletem claramente o seu gosto pelo plástico, usufruindo da possibilidade 
de composição e apropriação que estes proporcionam.  
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Como artista plástico, procuro não ficar preso a nenhum tipo de registo ou de 
produção. Gosto imenso de mexer nos materiais, de perceber os materiais. Não se 
trata de pilhagem, mas aproprio-me de matérias tão diferentes como a ideia da cor, a 
ideia de um bocado de madeira, de um som. Quando me aproprio desses elementos 
estou a adaptá-los ao meu trabalho, mas sem ter a necessidade absoluta de os 
descaracterizar por completo, tratando-os como matéria moldável, adulterando-lhe a 
identidade.
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Performance/Escultura sonora na Fábrica ASA 
 
No dia 24 de Março de 2012, às 22horas, Pedro Tudela apresentou uma 
performance na antiga fábrica de têxteis ASA, em Guimarães:  
 
Pedro Tudela apresenta a construção de uma composição sonora plástica em 
quadrofonia que reflete e repõe o lugar e as matérias envolvidas na fábrica ASA, 
oferecendo uma leitura da dimensão processual da sua residência neste espaço no 









No panfleto oferecido aos espetadores antes do início da atuação, escrito à máquina 
e pelo artista, podemos ler:  
 
Uma das coisas que o som pode oferecer é a imagem de uma ação. Um armazém e 
uma cidade são espaços que, editam as atividades e da práticas que delas se fazem. O 
som que invariavelmente se apreende destes espaços é a de uma atividade com a 
utilização dos objetos que, também, fazem parte do objeto conceptual destes lugares. 
Envolvem matérias que prolongam o espaço. Essas matérias podem ser a madeira, o 
metal, o vidro, apenas para enumerar algumas. Ao agir sobre estas matérias, extrai-
se um som que conta, naturalmente, com a forma do objeto e a sua presença no 
espaço revérbero. São espaços onde, usualmente, não predominam matérias 
absorventes, o que faz com que o som localizado, por mais micro que seja, se 
propague. Fazer capturas sonoras da velha fábrica e da cidade para construir uma 
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No interior da fábrica ASA, local onde se realizou a performance, foram 
construídas estruturas em madeira, algumas delas com dois andares. A atuação de Pedro 
Tudela deu-se no rés-do-chão de uma dessas estruturas. A mesa do artista estava no centro 
e as cadeiras para os espetadores se sentarem estavam em seu redor e viradas de costas 
para a mesa. Seis colunas estavam colocadas em redor do espaço. Desta forma, os 
espetadores ficaram virados, cada um com um campo de visão diferente mas dentro do 
mesmo espaço: a fábrica.  
Durante cerca de 45 minutos ouviram-se diferentes sons, ruídos de metais, água a 
correr, máquinas a trabalhar, etc., num volume que inicialmente era desconfortável para os 
ouvidos provocando até por vezes o susto. Depois de vários tipos de sons nos invadirem os 
tímpanos e acelerarem/relaxarem o batimento cardíaco, chegamos a um ponto em que, tal 
como no nosso dia-a-dia, acabamos por nos habituarmos a esses mesmos sons e acabamos 
por nos abstrairmos de que estamos dentro de uma fábrica e que estamos rodeados de 
ruídos tão diferentes quantos os nossos pensamentos e sensações. Noise accompanies every 






Performance/Escultura Sonora, 24 de Março, Fábrica ASA, Guimarães
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A performance é como um campo de atuação do corpo dentro do mundo da arte. O 
corpo é matéria de expressão. Pressupõe-se a vivência e a experiência de algo, dado pela 
sugestão de movimento no espaço na tentativa de perceber o ambiente e o som que estão a 
envolver o corpo naquele instante.  
Carlos Vidal afirma que O retorno do corpo é um cliché, mas, como alguns outros 
clichés, tem em si alguma verdade. O corpo reafirmou a sua pretensão de que não pode 
ser elidido pela representação, de que não desaparecerá no ciberespaço.
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Adriana Sá nasceu em Lisboa no ano de 1972. Com seis anos começou a ter aulas 
de piano clássico na Mendelsohn Hochshule fuer Musik, na Alemanha onde fica até 1983. 
Em 1987, já em Portugal, inicia os seus estudos na Escola António Arroio, em Lisboa. Em 
1997 acaba o curso de Pintura nas Belas Artes de Lisboa e entre Março de 2009 e Janeiro 
de 2011 dá aulas na ESAD/Instituto Politécnico de Leiria. Ultimamente tem-se dedicado 
tempo inteiro a uma pesquisa PhD em Media Digital, no Culture Lab, na Universidade de 
Newcastle, em Inglaterra.  
Adriana Sá tem vindo a desenvolver o seu trabalho internacionalmente desde 1998 
e a apresentá-lo pela Europa, nos EUA e no Japão, com frequência no âmbito de 
residências artísticas. Atualmente pesquisa a forma como o audiovisual pode potenciar a 
experiência musical. Explora a transição de estados psicológicos e físicos e o jogo entre o 
que está a acontecer e a integração do inesperado.  
O trabalho da Artista Adriana Sá, tendo a música e a performance como base, 
insere-se num intercâmbio de sensações físicas e psíquicas em sintonia com o mundo que 
nos rodeia. O som conjuga-se plasticamente com a luz, com imagens, com a arquitetura, a 
geometria, o corpo, o movimento, as palavras, o espaço e a metereologia.  
Com uma formação de base ligada às artes visuais e à música, mais propriamente à 
música clássica, Adriana Sá investiga a contaminação recíproca de meios e sensibilidades 
criativas com os diversos artistas que participam nas performances/instalações e do 
público. 
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Artista transdisciplinar, performer, improvisadora/ compositora, alguns dos seus 
projetos-série implicam a condução de processos de colaboração artística.  
A propósito dos seus trabalhos em parceria Adriana Sá afirma que (…) 
simultaneamente aquilo que era mais interessante para mim era este encontro musical esta 
comunicação profunda que acontecia ao primeiro encontro e às vezes nem se falava a 
mesma língua… isto é uma coisa sublime para mim.293  
O espaço, a arquitetura e a natureza são elementos constantes nos trabalhos de 
Adriana Sá. A proposta do seu trabalho baseia-se na investigação de sistemas sonoros 
acionados mediante sensores e diferentes pesquisas sobre relações entre espaço e som 
criando relações interessantes entre eles.   
Em termos de influências no trabalho de Adriana Sá, a artista diz-nos que: 
 
Quanto às “influências” artísticas, são sobretudo inconscientes - somos um 
produto cultural. Há coisas que tomamos como dados adquiridos... Por exemplo, o 
John Cage deu-nos permissão para utilizar factores não controlados como material 
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musical (na verdade, o Erratum Musical do Duchamp já o tinha feito 40 anos antes), 
e para mim que nasci depois isso é um dado adquirido. Portanto, não me interessa a 
ideia “pura”, como afirmação. Os meus instrumentos são calibrados para me 
proporcionar controlo e para me provocar com certa dose de inesperado, o que 
potencia expressividade. Gera-se alguma tensão performativa - uma hesitação 
mínima e uma solução tangencial, que dá vida à organização dos sons, porque 
estende a acção para lá da intenção. Quanto à transdisciplinaridade e à ideia de um 
trabalho total, bem, o espírito tem sido mutíssimo explorado depois do Wagner, e ao 
longo de toda a época modernista... Quanto ao jogar com os sentidos implícitos no 
espaço arquitectónico, podemos reportar-nos aos anos 60/70, com o surgimento da 






Quanto ao trabalho com tecnologia digital, aqui sim posso falar de influências. 
Foi fundamental o contacto com os Sensorband, que faziam música altamente 
imersiva, sonificando sinapses nervosas, ultrasons e infra-vermelhos. Foram 
fundamentais as minhas residências no STEIM (Amsterdam) e no Metronom 
(Barcelona), onde criei a primeira versão do instrumento de luz sonora (com sensores 
de luz). Há muitos fundamentais, incontáveis na verdade. Talvez uma singularidade 
do meu trabalho seja o facto de assumir a própria tecnologia como material plástico - 
por exemplo, os cabos dos sensores fazem desenhos no espaço... além disso, seduz-me 





A construção da instrumentação faz parte do seu processo construtivo. Para a 
utilização desses instrumentos, alguns, bastante complexos são necessários conhecimentos 
ao nível de programação e informática. Alguns dos instrumentos são concebidos para 
adquirir novas características cada vez que eles são instalados, em escala arquitetónica, 
tornando o espaço torna-se reativo. Sejam quais forem os instrumentos que Adriana Sá use, 
arquitetónico ou portátil (o que exige muito menos tempo de set-up), os lugares das suas 
performances musicais em relação a contextos específicos envolvem o lugar, a memória, 
as sensações e as pessoas.  
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Nos seus trabalhos utiliza vocalizações e vários tipos de eletrónica, incluindo 
instrumentos para controlar o som através da luz como o “sounding light instrument” 
(“instrumento de luz sonora”) e o “light percussion instrument” (“instrumento de percussão 
lumínica”), assim designados por Adriana Sá, cujas características arquitetónicas se 
conjugam em performances/instalações de acordo com uma determinada programação 
prévia e site specif.  
 
O “instrumento de luz sonora” inclui sensores de luz, i-cubo e software Lisa296. O 
timbre e a dinâmica são parâmetros controlados ao vivo. Adriana Sá diz-nos que este 
instrumento desdobra-se numa grande variedade de possibilidades performativas. 
Como instrumento arquitetural em escala, pode jogar (re)estabelecendo as relações 
entre um local e seu contexto ambiental. A luz natural e artificial, a sombra do corpo 
ou do vídeo pode afetar o processamento de amostras de áudio, ou a modulação de 
frequências de áudio, ou o processamento de uma entrada ao vivo. O comportamento 
inconstante de luz garante uma certa imprevisibilidade. Os aspetos físicos e visuais do 
instrumento são de importância central. Os cabos dos sensores são muito longos, 




O “instrumento de percussão lumínica” é uma combinação de estroboscópio, 
circuito de sensores de luzes e gerador áudio. Produz flashes audiovisuais e o timbre e a 
dinâmica são parâmetros controlados ao vivo.
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Em termos de instrumentos, Adriana Sá usa também o “sounding [video] light 
instrument”.  
 
O sounding [vídeo] light instrument é uma versão especial do “sounding light 
instrument”. Os sons gravados são modelados e processados através de imagens de 
vídeo-beamed, como por exemplo em cores ou palavras. As imagens justapostas 
afetam cada sensor independentemente e cada sensor controla múltiplos parâmetros 
áudio. Os cabos dos sensores estão na vertical em frente às projeções. A maior parte 
das performances com este instrumento envolvem a colaboração de Hugo Barbosa 
para o vídeo com Modul8.
299
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O “zither” é um instrumento bastante complexo. O zither reparado é usado com 
samplers e um modelador de atraso. Em anexo estão os sensores de pressão e de rotação 
conectados ao I-cube e ao software Lisa.
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“AG1” é também usado por Adriana Sá:  
 
AG1 é um software de processamento de articulação áudio (FMOD biblioteca de 
áudio) com tecnologias 3D (torque de videogame). Este instrumento deteta e analisa 
as frequências de áudio a partir de instrumentos acústicos. Assim, coloca partículas 
audiovisuais no mundo 3D e move a câmara virtual para mudar a visão sobre a 
paisagem deserta. As partículas audiovisuais são amostras pré-gravadas de áudio que 
também aparecem como luzes. A saída sonora mistura som acústico e som digital. Os 
movimentos da câmara virtual afetam a espacialização da amostra de áudio digital. 
Adriana Sá modificou o software originalmente escrito por John Klima. Esta 
modificação descarta a hipótese de modificação incorporada nas tecnologias de 
videogame a fim de participar numa perspetiva musical. A experiência é conduzida 
através da coesão intrínseca da organização do som, que é modelado, em vez de 
ofuscado, por imagem em movimento. Modificadas foram as funções, configurações, 




Outros componentes instrumentais fazem também parte das performances como 
vocais, samplers e diversos eletrónicos incluindo sensores.  
Adriana Sá utiliza um outro instrumento chamado bodiless instrument, ou 
“instrumento sem corpo”.  
 
O “instrumento sem corpo” é um conjunto de longos fios Piezzo amplificados, 
esticados no espaço e presos às paredes. Ele adquire um corpo diferente (por 
exemplo: comprimento diferente, timbre diferente) cada vez que é recém-instalado 
num espaço. Adriana toca com as mãos e com muitas outras ferramentas associadas a 




Cada vez que se move e toca nos fios, soam diferentes sons vindos das colunas 
instaladas. Podemos dizer que aqui o movimento do corpo e dos gestos dão origem a 
diferentes sons. A esses sons podemos então chamar-lhes os “sons dos movimentos”.  









O corpo e o movimento foram os primeiros fatores que contribuíram diretamente 
para a instalação sonora. A localização do corpo vai determinar as estruturas discursivas da 
obra e de forma decisiva o resultado sonoro da instalação. 
A propósito das potencialidades dos instrumentos que utiliza no seu trabalho 
Adriana Sá diz-nos que:  
 
Quanto mais complexo for o instrumento, maiores os territórios a explorar. O mais 
simples é o instrumento de percussão lumínica. Os mais complexos são o instrumento 
de luz sonora e o meu instrumento actual, que inclui uma zither e 3D rendering 
software (criado em colaboração com o John Klima). Por outro lado, quanto mais os 
instrumentos dialogam com o espaço, maior a sua variabilidade, portanto 
complexidade, portanto potencial de experimentação - aqui temos o instrumento sem 
corpo (arames amplificados presos às paredes) e o instrumento de luz sonora. Neste 




Adriana Sá explora a paisagem e as suas possibilidades assim como dos materiais 
que utiliza, criando de forma original diferentes soundscapes.  
A expressão “paisagem sonora” é usada nos países latinos, traduzida do inglês 
“soundscape” – neologismo criado por Schafer304 – que tenta descrever os sons de um 
determinado ambiente. Para R. Murray Schafer, o significado percetual de cada objeto ou 
evento, é designado por ele de affordance. No caso da perceção auditiva, eventos sonoros 
(ou objetos sonoros) geram affordances, dependendo do ambiente onde ele esteja. Para 
Schafer, o ambiente sonoro seria, tecnicamente, qualquer elemento sonoro presente em 
qualquer tipo de ambiente, visto como um campo de estudos, podendo referir-se a 
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Resposta de Adriana Sá (a 12 de Setembro de 2012) ao e-mail enviado por nós a 11 de Setembro de 2012.  
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Cf. GENTILE, Juliano Matteo – Os sons que vendem – o recurso sonoro no comércio de São Paulo. [Em 




Os espaços acústicos – instalações sonoras – ou corpos sonoros de intervenção 
social, convertem-se, segundo Shafer, em arquitecturas sonoras, sendo os compositores 
desenhadores de sons. No entanto, a realidade sonora surge e dimensiona-se de forma 
independente. O projecto acústico surge, consciente ou não, segundo uma intenção do 
arquitecto/artista e do compositor/arquitecto sendo a instalação sonora, um espaço ou um 
objecto de arte que reúne em si mesma diversas formas de arte. Ao encarar a recepção do 
som como uma experiência sensorial em que cada som tem um significado, uma 
identificação que remete a sensações guardadas no inconsciente, muda-se todo o 
paradigma da criação musical. A paisagem sonora (soundscape) existe no ambiente, e para 
o ambiente, podendo ser manipulada ou modificada, surgindo o ruído e o silêncio como 
constituintes da obra de arte
306
. 
A instalação, vivendo do e para o espaço, potencia novas formas de vivificar a arte, 
bem como novas formas de nos integrarmos e interagirmos com essa mesma arte. Através 
de um diálogo com esses mesmos espaços, a arte sonora nas suas dimensões, potencia a 
sociabilidade da obra ao ser concebida para espaços específicos, e em sua função. O 
público de qualquer idade usufrui e reage a diversos conteúdos de forma sequencial ou 
simultânea, integrando-se neles. A obra, única, desenvolve-se no espaço das suas formas, 




Da sua observação, e através de uma música que redimensiona as suas formas, 
somos confrontados com uma arquitectura que enquanto disciplina artística inserida 
num contexto ou paisagem sonoros, desenvolve a ideia de uma arte transformada em 
arquitectura. Sendo o som uma parte importante do espaço, o espaço compõe-se de 
matéria e de som, sendo a arquitectura vislumbrada como objecto. Assim, as paredes 
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Educação da Guarda, Instituto Politécnico da Guarda. [Consultado a 23 de Fevereiro de 2012]. Disponível 




SANTANA, Helena Maria da Silva; SANTANA, Maria do Rosário da Silva - Metamorfoses em espaços 




Adriana Sá trabalha esta junção dos sons em comunhão com os espaços que talvez 




  A percepção é um processo multi-sensorial, e qualquer divisão entre os sentidos é 
artificial. Por outras palavras, quer tenhamos consciência disso ou não, o contexto 
(incluindo o espaço arquitectónico) tem sempre grande impacto sobre a experiência 
do som - e o som tem grande impacto sobre a forma como percebemos o espaço. A 
identidade de um espaço é marcadamente sonora. Se gravamos esse som e o 
escutamos noutro local, estamos a alojar um espaço dentro outro, e ao mesmo tempo 
estender o espaço de escuta para o espaço da gravação. Arquitectura fluída. Os sons 
podem-se tornar mais evocativos ou menos evocativos, e essa oscilação entre 
“figurativismo sonoro” e “abstracção”  tem imenso potencial musical. O meu 
trabalho é transdisciplinar, com uma perspectiva marcadamente musical. Depois de 
uma infância devotada à música clássica, passei à pintura, à instalação, à 
performance/ música experimental. Gosto de pensar a experiência artística como um 





 Entre 1996 e 1999, Adriana Sá apresentou o primeiro projeto-série em Lisboa e nos 
Estados Unidos da América designado SENSATIONS LABORATORIES SERIES. Neste 
trabalho, Adriana Sá explorou a estimulação de sensações e a diversidade de perceções e 
experiências proporcionadas através da realização de um discurso dentro de um ambiente 




As sensações são produto do contexto. Antes da consciência, elas são 
“selecionadas” subjetivamente pelo corpo de cada indivíduo através da reação de 





Adriana Sá executou a sua performance dentro de um cubo coberto com tecido 
preto colocado no meio da sala e do público. A silhueta de Adriana Sá só era visível de vez 
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em quando com os flashes. Adriana Sá utilizou o estroboscópio, lâmpada de néon e 
gerador de modulação áudio através de circuitos fotossensíveis, faixa áudio pré-gravada e 
laptop, voz, microfones e processadores digitais.  
 
A profusão de estímulos sensoriais iria competir com o discurso oral; qualquer 
esforço intelectual para acompanhar o que estava sendo dito seria constantemente 
distraído por eventos repentinos de fonética e visual. A mente tende a preencher essas 
lacunas com as suas próprias construções, que mudam profundamente os significados 
originais do discurso. Especialmente interessante foi o fato de que acreditava 




THIS IS JUST TO DO é o projeto desenvolvido por Adriana Sá entre 2000 e 2002 e 
contou com a participação de outros artistas Isabelle Schad, Toshio Kajiwara, Erin 
McGonigle, Ella Raidel, Ludger Lamers, Alexandra Bachzetsis, Claudia Soares, David 
Linton, Benton Bainbridge, Jochen Roller, Melissa Lockwood, Nuno Bizarro Cristina 
Moura, Emidio Buchinho, Hugo Barbosa, Manuel Mota, Marco Franco, Margarida Garcia, 
Matilde L., Nuno Guimarães e Sofia Gonçalves. 
As séries PARALLAX, PARALLAX DEVIATION e METAPARALLAX, realizadas 
entre 2002 e 2005, desenvolveram-se juntamente com as residências artísticas incluindo 
site-specific, instalações e performances.  
 
 Elas envolveram a criação e expansão de um complexo instrumento (o sounding 
light instrument) que liga a música, luz, arquitetura e movimento. Este complexo tem 
crescido como um organismo e uma plataforma de interação artística; Adriana 
sentiu-se desafiada a explorar e expandir as suas potencialidades conceptuais – 
técnicas – estéticas. As formas dos instrumentos e as suas funções estruturam-se num 
determinado espaço; o espaço torna-se reativo, uma espécie de habitat para eventos 
performativos. Jogar com instrumentos em larga escala implica movimento físico, a 
“coreografia” é estritamente definida pelas necessidades musicais.314 
 
PARALLAX # 1 – LIGHTLANDSOUNDSCAPE tratou-se de uma residência 
artística e teve lugar no ACAC (Aomori Contemporary Art Center), no Japão, em 2002. 
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Os sensores presos à janela captam as variações de intensidade de luz e determinam 
o desencadeamento das camadas de som. O som que se ouve no interior varia conforme a 
intensidade da luz exterior. A soundscape vai mudando tão lentamente como a luz do dia, é 
totalmente determinada pela luz natural. O clima está sempre a mudar aqui, assim como o 





PARALLAX # 1 – LIGHTLANDSOUNDSCAPE, Vista do interior da sala316 
 
Durante o dia e com claridade, ouvem-se camadas de sons agudos da água e vozes 
agudas capturados pelos sensores da janela parcialmente coberta com papel shoji. Durante 
o crepúsculo as camadas de som da água mantêm-se agudas assim como as vozes. O meu 
tom de voz natural significa uma nuvem cruzando o sol.
317
 Quando escurece as camadas de 
voz são naturais e agudas. O movimento da luz é igual à mudança de tom que dá começo a 
amostras relativas. Você pode brincar com a luz capturada pelo sensor interior, toque a 
música, deixe fluir dentro e através de si.
318
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O lago que se encontra no exterior da sala funciona como um espelho que reflete o 
céu, as cores e a paisagem circundante. Adriana Sá deixa no interior, junto à janela virada 
para o lago, um caderno onde os visitantes podem escrever o que bem entenderem e 
Adriana Sá responde por vezes. Eu encontrei o meu caderno aberto numa página diferente 
todos os dias, isto diz-me de alguma forma como as pessoas se encontram dentro de 
PARALLAX. Eu respondo a isso às vezes: páginas de comutação.
319
  
Para esta instalação Adriana Sá usou também o “percussion light instrument” onde 
o som é controlado pela velocidade do estroboscópio.  
Yvette Poorter fez parte de uma das colaborações artísticas e marcou presença com 
a sua “METAPLACE” (espécie de tenda de pequenas dimensões). No mesmo dia, Adriana 
Sá tocou a “light-sound”.  
Uma semana depois, para além de Yvette Poorter, participaram também Soichi 
Focushi, dançarino de Butoh, e o dançarino Emiko Suzuki numa performance com Adriana 
Sá. Foi feito um workshop e na semana seguinte, o compositor Kei Shi juntou-se ao 
trabalho e esticou, no exterior, um fio amplificado nas árvores. A própria natureza fazia 
música. Lá dentro da sala, também se podia tocar no fio. A última performance contou 
com a participação de Emiko, Kei, Teiko, Yvette e Adriana. Kei usou uma chama e um 
vidro deslizante. Luz, sombra e gestos controlavam outras camadas sonoras.
320
  
Depois de PARALLAX # 1 sucedem-se PARALLAX # 2.0.1 (galeria Zé dos Bois, em 
Lisboa), PARALLAX # 2.0.2 (IFI Festival, Ponte Vedra, Espanha) e PARALLAX # 2.0.3 
(Videomedija Festival, Novi Sad, Servia). Em 2003, Adriana Sá apresenta PARALLAX # 
2.1 – lightpeaksoundscape (Lugar Comum, Barcarena, Portugal), PARALLAX # 2.9: elastic 
concert (T-U-B-E, Muenchen, Germany), PARALLAX # 3.3: enlightening mills 
(Turnbridge Mills, Huddersfield, U.K.) e PARALLAX # 3.5: musicshadowtheatre (Festival 
Nouvellum, Toulouse, France).  
Ainda em 2003, e em paralelo com a série PARALLAX, Adriana Sá apresenta a 
série PARALLAX DEVIATION que se consistiu em dois trabalhos: PARALLAX 
DEVIATION A, da qual iremos falar, e PARALLAX DEVIATION B: cosmic chapel (Capela 
do Convento da Salvação, Montemor-o-Novo, Portugal).   







Tempo de verificar até que ponto o modo de investigação parallax pode ser 
desafiado. Tempo para envolver o conceito dentro do quadro de alguns dos projetos de 
colaborações mais amplos – cuja iniciativa não pertence a mim.321  
Em PARALLAX DEVIATION A: plan of the game, apresentada no Centro de Arte 
Moderna Fundação Calouste Gulbenkian, em Lisboa, Adriana Sá contou com a presença 
de Ligia Soares, Maria D’Assis, Ricardo Jacinto e Beatriz Cantinho. Esta performance 
tratou-se de um jogo de troca de experiências. Proposto pela performer Ligia Soares, cada 
um dos artistas tocou uma peça a solo e no fim discutiram o que cada um achou da 
experiência enquanto espectador. Num papel, cada um escreveu sobre a sua própria peça e 
no fim esse papel foi distribuído à sorte pelos outros, criando assim uma assimilação por 
parte de cada um sobre o trabalho dos outros artistas presentes.  
 Esta troca de experiências proporciona uma nova forma de interpretação e um 
enriquecimento individual que depois dará origem a um trabalho único em que todos 
contribuem. A performance flui e cada um dos artistas age individualmente sentindo-se 
parte integrante de uma massa sonora que representa um todo e que contamina o espaço.  
 Adriana Sá explica que, nesta performance, programou os sensores para reduzir o 
seu próprio controlo sobre a soundscape de maneira a aumentar a presença dos seus 
colaboradores. 
Em relação a estas trocas de experiências e ideias Adriana Sá diz:  
 
(...) procuramos algo como uma linguagem operacional, comum entre nós? Uma 
articulação de significados: se soubermos o que significa X e Y para cada um de nós, 
podemos relacionar-nos sem eu adoptar o teu X e tu adoptares o meu Y. Juntos 
podemos desenvolver Z, que é o campo de interacção entre X e Y, e entre a tua 
tendência para X e a minha para Y. Z adquire as suas próprias materialidade e gama 
de significados. A sua vitalidade consiste num jogo de (des)equilíbrios que se 
sobrepõem e entrecruzam; o nosso trabalho conjunto é estruturado pelas relações que 
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 Sten Holl afirma que Parallax is the change in the arrangement of surfaces that 
define space as a result of the change in the position of the viewer. Spatial definition is 
ordered by angles of perception.
323
  
Depois de PARALLAX DEVIATION, Adriana Sá apresenta a série 
METAPARALLAX, entre 2004 e 2005. A série METAPARALLAX é constituída por 
METAPARALLAX # 1 (Invisible Realities Intermedia Festival, Torres Vedras, Portugal), 
METAPARALLAX # 3 (ZDB’s Electronic Music Cicle, Lisboa, Portugal), 
METAPARALLAX # 3.9 (Arteleku, Festival Eletronikaldia, S. Sebastian, Spain), 
METAPARALLAX 4.7 de que iremos falar e METAPARALLAX # 6.2 (O.R.T – Organizing 
Resources Together, NYC, USA).   
 
 




METAPARALLAX # 4.7 foi apresentado no espaço Zé dos Bois, em Lisboa, em 
2004, com a colaboração de Hugo Barbosa.  
O desafio era envolver o “sounding light instrument” com vídeo ao vivo. O Hugo 
Barbosa e eu investigamos novas potencialidades sobre o material áudio e visual gravado 
na vizinhança. O exterior foi trazido para dentro.
325
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As imagens que foram projetadas durante a performance eram imagens das ruas das 
redondezas.  
No final da performance juntaram-se a Adriana e a Hugo Barbosa: Ricardo Jacinto, 
David Maranha, Nuno Torres, Manuel Mota e Toshio Kajiwara. Adriana Sá tocou o seu 
“bodiless instrument”, “light percussion” e “press sensors”, Hugo Barbosa esteve no 
controlo do “sounding [video] light”, David Maranha no harmónio e no dobro, Nuno 
Torres no saxofone , Toshio Kajiwara na steel guitar e cymbal e Manuel Mota na guitarra 
elétrica.  
A serie PORTABLELLAX desenvolveu-se durante o ano de 2005, foi apresentado 
em Londres e em Barcelos e contou com a participação de Hugo Barbosa. 
MOMENT IN MOVEMENT, em 2006, é a série que se segue no percurso de 
Adriana Sá. Se um momento é seguido de outro, qual é a ponte entre os dois? Pode um 
momento se mover? Como é a experiência do presente: os sentidos físicos capturam esta 
perceção? Será uma construção sobre memória e expectativa?
326
 
Os projetos-série MOMENT IN MOVEMENT começam com a instalação sonora 
META(LOCAL)MORFOSE  
 
META(LOCAL)MORFOSE é uma instalação de luz sonora: uma ilha do oceano no 
meio da cidade, feita para a Bienal Luzboa, Lisboa. Houve também uma performance 
nesse habitat de sons marítimos com: David Maranha (dobro), Manuel Mota 
(guitarra), Sei Miguel (trompete de bolso), Fala Mariam (trombone), Pedro Lourenço 
(afinação de luz). Adriana Sá toca cítara, sintetizador modular e percussão lumínica 




3x(meta)local vs. wet behind the ears foi uma das instalações que fez também parte 
da série MOMENT IN MOVEMENT.  
 
3X(META) VS. WET THE EARS foi uma instalação de hospedagem: um 
desdobramento de câmbio entre Yvette Poorter em This Neck of the Woods. A sala de 
Adriana Sá tornou-se num instrumento musical em si, em Roterdão. A sua 
instrumentação era o instrumento sem corpo (bodiless instrument), o instrumento de 
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luz sonora, sensores rotativos e de pressão, percussão de luz. Yvette Poorter projetou 




Life heard – life or life foi outra instalação/performance, em Lisboa, da série 
MOMENT IN MOVEMENT e que contou com a participação de LixoLuxo que já tinha 
marcado presença em elastic return (instalação que também fez parte da série MOMENT 
IN MOVEMENT e que teve lugar numa antiga fábrica de bacalhau, no âmbito do Festival 
Circular em Vila do Conde).   
 
Adriana tocou o instrumento sem corpo, percussão lumínica, sintetizador modular, 
sensores rotativos e de pressão e “zither”. LixoLuxo Poético colaborou a nível 





Em 2007, Adriana Sá apresenta THERESHOLDS INSTALATIONS, em Nova 
Iorque. 
WINDOWMATTER é uma série de performances audiovisuais apresentada desde 
2008. Esta série envolveu diversos intercâmbios e parcerias, nacionais e internacionais.  
 Os instrumentos musicais são estendidos com o software “AG1”, de que já 
falamos. O espectro sonoro produzido em tempo real pelos artistas conduz o movimento 
através de um mundo tridimensional enquanto deixa atrás de si um rasto áudio-gráfico. 
Duas imagens em movimento são transmitidas lado a lado sobre os artistas e o setup.  
 
Windowmatter de Adriana Sá e John Klima. O set-up da performance inclui zither, 
(tocado por Adriana Sá), guitarra portuguesa, (tocada por John Klima) e um software 
co-criado chamado “audiográficos” assim como múltiplos sensores de pressão e luz. 
O tempo real de som espectro produzido pela instrumentação analógica dirige um 
movimento da câmara dentro de um mundo 3D ao mesmo tempo, deixando um rasto 
áudio-gráfico. Amostras sonoras adicionais são mapeadas para o território virtual; 
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Com John Klima, Adriana Sá apresentou esta performance audiovisual em vários 
locais lisbonenses durante o ano de 2008: Fundação Calouste Gulbenkian, FBA-UL, 
Espaço Avenida, Musicbox, Bomba Suicida, Largo do Século. 
  
 




 A solo, Adriana Sá apresentou uma performance em 2009, n’A Moagem, a 31 de 
Outubro, no Fundão e depois, em 2010, na galeria Zé dos Bois, em Lisboa.  
Adriana Sá utilizou o “zither” que ligou a um sampler/modelador de atraso e este 
último, ligou ao AG1.  
 
No início, há uma acentuação da musicalidade inerente a uma paisagem sonora 
que todos os Lisboetas conhecem: o Cais do Sodré. Uma orquestra a solo continua 
então a viagem. Windowmatter cria espaços entre espaços. Uma cítara passa por um 
sampler / modulador delay e liga-se a audiographics, um software (co-imaginado e 
codificado por John Klima) que articula processamento áudio com tecnologias 3D. O 
input sonoro coloca sons pré-gravados como “migalhas” áudio-gráficas num mundo 
3D, enquanto guia a câmara virtual pela paisagem deserta. A música desdobra-se 
com centros tonais flutuantes. Uma experiência imersiva que extrapola a audição 
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 Adriana Sá apresentou, também em 2010, juntamente com Fala Mariam, uma 
performance no Teatro S. Luiz, em Lisboa. Adriana Sá utilizou o “zither” e o “AG1” e 
Fala Mariam tocou trombone.  
 A versão desta performance com uma orquestra contou com a participação de 
vários músicos. Para além de Adriana Sá, John Klima e Fala Mariam, estavam presentes O. 
blaat, Sei Miguel, Manuel Mota, David Maranha, César Burago, André Gonçalves e 
Toshio Kajiwara.  
 
 




EMOTIONAL OBJECT é o nome do projeto de 2009 de Adriana Sá e foi 
apresentado pela última vez na galeria Zé dos Bois, em Lisboa e contou com a participação 
de John Klima, Sofia Oliveira e Jared Hawkey. A primeira versão de EMOTIONAL 
OBJECT foi apresentada em Genebra no Festival Beta, em 2008. 
EMOTIONAL OBJECT trata-se de uma instalação interativa em que as emoções 
ganham som. Vinte e quatro estados emocionais são representados por cores e sons. O 
“jogo” é feito para a participação de um, a quatro jogadores.  
 
Emotional Object é um jogo multi-user que convida os visitantes a interagir com 
uma mecano-escultura e uma composição musical mediante um interface digital. O 
jogador especula acerca da emoção que resulta de determinada acção, e acerca do 
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efeito das suas escolhas individuais sobre o colectivo. Emotional Object compreende 
uma estrutura física e um jogo 3D que a representa. O objecto, físico e virtual, roda 
como um pião de criança e divide-se em secções que correspondem a 24 estados 
emocionais representados por cores e frases musicais. Cada emoção fornece ao 
jogador quatro opções: quatro acções diversas, que conduzem a emoções 
subsequentes. O destino emocional de determinada acção pode ser suposto, apenas. 
Cada vez que alguem joga, acrescenta um novo peso à emoção onde chega. Uma vez 
que às emoções correspondem determinados locais físicos sobre o objecto, estes pesos 
afectam-lhe equilíbrio. O objectivo é manter o objecto em equilíbrio flutuante; a 
deslocação pelas diversas emoções sobrepõe as frases musicais numa paisagem 





The Nature of Emotion by Plutchik
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O som esteve desde cedo associado às artes plásticas e com ele trouxe grandes 
invenções e inovações misturando-se com diversos campos artísticos, criando um 
hibridismo nos trabalhos propostos pelos artistas que exploraram as suas potencialidades. 
A ligação som/imagem foi explorada nas vanguardas de início do século XX. A música 
esteve sempre perto das artes plásticas complementando-se e evoluindo mutuamente.  
O século XX foi um século de profundas mudanças em Portugal. Socialmente, 
intelectualmente e artisticamente, progressivamente assiste-se a uma evolução nunca antes 
vista. Os artistas interessaram-se pelo que ia acontecendo nos outros países e tinham a 
preocupação de tentar passar as aprendizagens que adquiriam no estrangeiro, para uma 
sociedade que de certa forma, ainda não os compreendia.  
As novas formas de arte vão potenciar um novo património artístico e cultural, 
sendo que na sua forma e no seu conteúdo, vão criar novas ideias. Através da instalação, a 
nova arte vai diversificar e, vai estar em relação direta com o meio. Os artistas 
tecnológicos estão mais interessados nos processos de criação artística e de exploração 
estética do que na produção de obras acabadas. Interessam acima de tudo, pela realização 
de obras inovadoras e “abertas”, onde a perceção, as dimensões temporais e espaciais 
representam um papel decisivo na maioria das produções da arte ligada às tecnologias. O 
aparecimento do sintetizador e de novos meios tecnológicos, como o computador que 
consigo trouxe a internet, os downloads e uploads, e a facilidade de acesso a programas de 
misturas e de produção musical, vão fazer com que se criem novas linguagens e novas 
realidades. 
Em Portugal, são vários os artistas multidisciplinares para os quais o som esteve 
presente nos seus trabalhos e foi motivo de exploração. Como no caso de René Bertholo, 
que se caracterizou pela sua multiplicidade de trabalhos, desde a pintura ao vídeo, da 
escultura em movimento à música. Os seus “modelos reduzidos” vieram dar o mote para a 
que o seu contacto com a tecnologia se tornasse cada vez maior e complexo chegando à 
concretização da construção de um sintetizador designado por René Bertholo de “MAK”. 
A “MAK” consistia numa máquina de sons que possibilitava, através de experiências de 
sobreposições e acumulações, a criação de músicas que lembravam as sonoridades da 
música concreta de Pierre Shaeffer e de Pierre Henry.  
Vai ser a performance, que desde os anos 80 interessou António Olaio, que vai dar 
unidade e continuidade ao seu trabalho. A sua pintura é performática e as suas 
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performances são pictóricas. O seu trabalho é marcado pelas suas canções, que produz 
juntamente com o músico João Taborda, pelos seus videoclips e pelo carácter cómico e 
ambíguo das suas obras. A possibilidade de criação de imagens e de histórias é 
proporcionada aos espectadores, fazendo com que entremos num mundo do imaginário e 
fantasia mas nunca saindo completamente da realidade.  
Pedro Tudela explorou a plasticidade pictórica dada pelo tema do corpo humano e a 
sua fragilidade. Uma nova forma de olhar o corpo é explorada na arte contemporânea. Já 
não se olha para o corpo humano como um meio de auxílio para o exercício do desenho ou 
da pintura, olha-se para o corpo humano a partir do seu interior. O corpo humano, as suas 
vísceras, o coração, o sangue e os batimentos cardíacos são representados e expostos aos 
olhares e aos ouvidos de outros corpos que os olham e ouvem. Pedro Tudela deu-nos esse 
olhar interior que nos faz refletir sobre a condição humana e a fragilidade da vida. 
Explorando os materiais plásticos, Pedro Tudela vai, progressivamente, inserindo o som 
como parte integrante dos seus trabalhos.  
Sempre acompanhada com os seus sensores e instrumentos de luz e de som, 
Adriana Sá explora as possibilidades dos espaços em relação com os sons e vice-versa. As 
condições metereológicas e a mudança da luz provocam diferentes ambientes sonoros. E 
também aqui, o corpo humano adquire um papel importante. O corpo é como uma espécie 
de extensão dos instrumentos e, o corpo, em vez de ser o maestro, deixa-se guiar pela 
imprevisibilidade que esses instrumentos possibilitam, explorando os sons. O facto de 
Adriana Sá contar com a participação de outros artistas permite que os seus trabalhos 
adquiram um grande sentido de partilha e unidade de experimentalização de novos 
instrumentos musicais e tecnológicos.  
Para estes artistas a experiência do tempo, do espaço, dos materiais, e do corpo, 
tornaram-se no maior meio de expressão. Quatro artistas, quatro diferentes maneiras de ver 
e explorar o mundo real, o mundo dos sons, das sensações e do imaginário.  
Com este trabalho, e através da nossa pesquisa feita em catálogos, livros (que são 
ainda escaços) e fontes eletrónicas sobre este tema tão vasto que é a arte sonora, 
pretendemos também que seja uma pequena contribuição para ajudar outros que pretendam 
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• Arquivo de etiquetas: Pedro Tudela [Em linha]. [Consultado a 27 de Agosto de 2012]. 
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http://www.artecapital.net/criticas.php?critica=102.  
 
• CARDOSO, João Sousa - a 4 dimensão [Em linha]. [Consultado a 27 de Agosto de 
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Diário de Notícias, 15 de Junho de 2005. [Consultado a 7 de Março de 2012]. Disponível 
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• Pedro Tudela: Prémio Amadeo de Souza-Cardoso [Em linha]. [Consultado a 27 de 
Agosto de 2012]. Disponível em: http://www.correiodoporto.com/cultura/pedro-tudela-
ganha-premio-amadeo-de-souza-cardoso.  
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http://www.galeriebirch.com/en/all-artists/rene-bertholo.html.  
 
• René Bertholo, pintor lusitano expõe na sua terra natal - Alhandra [Em linha]. 
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• Under the stars # 1, óleo s/ tela, 75x170cm, 2006. [Consultado a 24 de Agosto de 2012]. 
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Disponível em: http://adrianasa.planetaclix.pt/docu_img/_windowmatter.htm.  
 




• The Nature of Emotions by Plutchik. [Consultado a 17 de Setembro de 2012]. Disponível 




Vídeos/ Filmes / Documentários 
 
• Adriana Sá + Nuno Rebelo – Live at Sources #1 [Registo vídeo]. [Consultado a 14 de 
Abril de 2012]. Disponível em: http://www.youtube.com/watch?v=KHSOBqLolsE.  
 
• Adriana Sa in This neck of the Woods (insideout) [Registo vídeo]. [Consultado a 14de 
Abril de 2012]. Disponível em: http://www.youtube.com/watch?v=J-N8XyOd4t8.  
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de 2012]. Disponível em: 
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de Junho de 2012]. Disponível em: 
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• adriana sa: parallax deviation , metaparallax and portablellax series 2003 – 2005 
[Registo vídeo]. [Consultado em 22 de Junho de 2012]. Disponível em: 
http://www.youtube.com/watch?v=Pz6Exw5XiaM&feature=context-chv. 
 
• adriana sa: parallax series 2002 – 2003 [Registo vídeo]. [Consultado a 22 de Junho de 
2012]. Disponível em: 
http://www.youtube.com/watch?v=0Vw8SAIc_8w&feature=related. 
 
• ARTe SONoro presentado por Jose Manuel Costa [Registo vídeo]. [Consultado a 28 de 
Julho de 2012]. Disponível em: http://vimeo.com/10787538.  
 
• BBC Synth Britannia (legendado em português) [Registo vídeo]. [Consultado a 14 de 
Maio de 2012]. Disponível em: http://www.youtube.com/watch?v=vt0P-v9OUl4.  
 
• Bambi is in jail [Registo vídeo], António Olaio e João Taborda. [Consultado a 20 de 
Março de 2012]. Disponível em: 
http://www.youtube.com/watch?v=seQ33E1Eidw&feature=relmfu.  
 
• Blaupunkt blues [Registo vídeo], António Olaio e João Taborda. [Consultado a 20 de 
Março de 2012]. Disponível em: 
http://www.youtube.com/watch?v=NFylqKAiNa4&feature=relmfu.  
 
• Conferência de imprensa II [Registo vídeo]. [Consultado a 30 de Março de 2012]. 




• Conferência de imprensa IV [Registo vídeo]. [Consultado a 30 de Março de 2012]. 
Disponível em:  http://www.youtube.com/watch?v=a2Y2IhqQSbg&feature=relmfu.  
 
• DARMON, Eric; MALLET, Franck - Pierre Henry Documentary: The Art of Sound 
[Registo vídeo], 2006. [Consultado a 11 de Abril de 2012]. Disponível em: 
http://www.youtube.com/watch?v=1uVCYL8zVBk.  
 
• Deadly resurrection [Registo vídeo], António Olaio e João Taborda. [Consultado a 20 de 
Março de 2012]. Disponível em: 
http://www.youtube.com/watch?v=HTkRaNHFdWg&feature=relmfu.  
 
• Entrevista a Adriana Sá [Registo sonoro]. [Consultado a 10 de Julho de 2012]. 
Disponível em: http://noiseanoite.blogspot.pt/search/label/adriana%20s%C3%A1.  
 
• Foggy days in old Manhattan [Registo vídeo], António Olaio e João Taborda. 
[Consultado a 20 de Março de 2012]. Disponível em: 
http://www.youtube.com/watch?v=KJj6yL5gpdE&feature=relmfu.  
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de 2012]. Disponível em: 
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• If i wasn’t na artista [Registo vídeo], António Olaio e João Taborda. [Consultado a 20 de 
Março de 2012]. Disponível em: 
http://www.youtube.com/watch?v=0crb3LJgU8Q&feature=relmfu.  
 
• I have seen the light [Registo vídeo], António Olaio e João Taborda. [Consultado a 20 de 
Março de 2012]. Disponível em: 
http://www.youtube.com/watch?v=M2laJMLYvvc&feature=relmfu.  
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• John Cage about silence [Registo vídeo]. [Consultado a 5 de Abril de 2012]. Disponível 
em: http://www.youtube.com/watch?v=pcHnL7aS64Y.  
 
• Kraftwerk and the Electronic Revolution [Em linha]. [Consultado em 4 de Setembro de 
2012]. Disponível em: http://www.youtube.com/watch?v=mI5TnF7o5tw&feature=related.  
 
• La prospettiva is sucking reality.mp4 [Registo vídeo], António Olaio e João Taborda. 
[Consultado a 20 de Março de 2012]. Disponível em: 
http://www.youtube.com/watch?v=U3lUXqDmy4k&feature=relmfu.  
 
• LEE, Lara - Modulations, cinema for the ear, [Registo vídeo]. USA, 1998, (75 min.). 
[Consultado a 5 de Abril de 2012]. Disponível em: 
http://www.youtube.com/watch?v=dPh6ppN0KLM.  
 
• Margarida Garcia + Adriana Sá – 7.01.12 – A Vizinha, Rua da Bica LX [Registo vídeo]. 
[Consultado a 14 de Abril de 2012]. Disponível em: 
http://www.youtube.com/watch?v=2tNZ_QOQLPw.  
 
• My left hand is changing [Registo vídeo], António Olaio e João Taborda. [Consultado a 
20 de Março de 2012]. Disponível em: 
http://www.youtube.com/watch?v=8OPWC1AOj5s&feature=relmfu.  
 
• My home is a logo [Registo vídeo], António Olaio e João Taborda. [Consultado a 20 de 
Março de 2012]. Disponível em: 
http://www.youtube.com/watch?v=LR5l4orPhmI&feature=relmfu.  
 
• My own moon [Registo vídeo], António Olaio e João Taborda. [Consultado a 20 de 
Março de 2012]. Disponível em: http://www.youtube.com/watch?v=J9YGz4cxZQc.  
 
• O Superman – Laurie Anderson – as displayed in the MOMA, New York [Registo vídeo]. 





• Pictures are not movies [Registo vídeo], António Olaio e João Taborda. [Consultado a 20 
de Março de 2012]. Disponível em: 
http://www.youtube.com/watch?v=AGdG3AfRgrQ&feature=relmfu.  
 
• Potato farm [Registo vídeo], António Olaio e João Taborda. [Consultado a 20 de Março 
de 2012]. Disponível em: 
http://www.youtube.com/watch?feature=endscreen&NR=1&v=ZaJ2h2_GgE0.  
 
• PRADO&ALKANTARA FESTIVAL – Amigos Coloridos 2010 – Adriana Sá e Faia 
[Registo vídeo]. [Consultado a 14 de Abril de 2012]. Disponível em: 
http://www.youtube.com/watch?v=nsWg8TRQq9o.  
 
• Red rainbows [Registo vídeo], António Olaio e João Taborda. [Consultado a 20 de Março 
de 2012]. Disponível em: 
http://www.youtube.com/watch?v=7kr1zMTaG6w&feature=relmfu.  
 
• René Bertholo no KWY [Registo vídeo]. [Consultado a 30 de Março de 2012]. Disponível 
em: www.youtube.com/watch?v=tgpKLmJTNRs.  
 
• Rene Bertholo (1935-2005) África Aqui [Registo vídeo]. [Consultado a 10 de Março de 
2012]. Disponível em: http://www.youtube.com/watch?v=Cu9TSWsNusw.  
 
• René Bertholo – Modelos Reduzidos 2 [Registo vídeo]. Exposição Livre Circulação, 
Centro de Arte Manuel de Brito, 2011. [Consultado a 11 de Julho de 2012]. Disponível em: 
http://www.youtube.com/watch?v=DtqEuhUgTtc.  
 
• Rosebud [Registo vídeo], António Olaio e João Taborda. [Consultado a 20 de Março de 
2012]. Disponível em: http://www.youtube.com/watch?v=R0J2_jWWje0&feature=relmfu.  
 
• RUTTMANN, Walter - Berlin: Symphony for a great city [Registo video], 1927. 





• SCRUTON, Roger - Why beauty matters [Registo vídeo], BBC Documentary, 2009. 
[Consultado a 17 de Abril de 2012]. Disponível em: 
http://www.youtube.com/watch?v=RiajXQUppYY.  
 
• Shave your heart before you love [Registo vídeo], António Olaio e João Taborda. 
[Consultado a 20 de Março de 2012]. Disponível em: 
http://www.youtube.com/watch?v=rt1U01y098E&feature=relmfu.  
 
• Sit on my soul [Registo vídeo], António Olaio e João Taborda. [Consultado a 20 de 
Março de 2012]. Disponível em: 
http://www.youtube.com/watch?v=CgEoAT0Cwgs&feature=relmfu.  
 
• Step Video (Mute…Life) [Registo vídeo]. [Consultado a 28 de Julho de 2012]. Disponível 
em: http://www.youtube.com/watch?v=tduSPUgUCaI. 
 
• Sunset Daisy [Registo vídeo], António Olaio e João Taborda. [Consultado a 20 de Março 
de 2012]. Disponível em: 
http://www.youtube.com/watch?v=nzouLNGMegM&feature=relmfu.  
 
• Sunset TVs [Registo vídeo], António Olaio e João Taborda. [Consultado a 20 de Março 
de 2012]. Disponível em: http://www.youtube.com/watch?v=KnCCGssG-
Ds&feature=relmfu.  
 
• Telephatic agriculture [Registo vídeo], António Olaio e João Taborda. [Consultado a 20 
de Março de 2012]. Disponível em: http://www.youtube.com/watch?v=c0id5I-
tdAg&feature=relmfu.  
 
• Today i discovered stereo sound [Registo vídeo], António Olaio e João Taborda. 
[Consultado a 20 de Março de 2012]. Disponível em: 
http://www.youtube.com/watch?v=AhLe2SVud_w&feature=relmfu.  
 
• The phone in mt ear [Registo vídeo], António Olaio e João Taborda. [Consultado a 20 de 




• Translating Johnny [Registo vídeo], António Olaio e João Taborda. [Consultado a 20 de 
Março de 2012]. Disponível em: 
http://www.youtube.com/watch?v=FfE1Vk4tP0g&feature=relmfu.  
 
• Twins [Registo vídeo], António Olaio e João Taborda. [Consultado a 20 de Março de 
2012]. Disponível em: http://www.youtube.com/watch?v=avvA2ugw1vE&feature=relmfu. 
 
• Under the stars [Registo vídeo], António Olaio e João Taborda. Disponível em: 
http://www.youtube.com/watch?v=6GvubZJh5Jw&feature=relmfu. [Consultado a 20 de 
Março de 2012]. 
 
•  VERTROV, Dziga - The man with the movie camera [Registo vídeo], 1929. [Consultado a 
8 de Fevereiro de 2012]. Disponível em: http://www.youtube.com/watch?v=8Fd_T4l2qaQ.  
 
• What happened to Henri Matiss? [Registo vídeo], António Olaio e João Taborda. 
[Consultado a 20 de Março de 2012]. Disponível em: 
http://www.youtube.com/watch?v=eAWtZqVD4Oo&feature=relmfu.  
 
• What do you want for Christmas? [Registo vídeo], António Olaio e João Taborda. 
[Consultado a 20 de Março de 2012]. Disponível em: 
http://www.youtube.com/watch?v=ZoEWcu0SMJo&feature=relmfu.  
 
• Where are my glasses? [Registo vídeo], António Olaio e João Taborda. [Consultado a 20 
de Março de 2012]. Disponível em: 
http://www.youtube.com/watch?v=8s2DUgOj2go&feature=relmfu.  
 
• What makes a home a house? [Registo vídeo], António Olaio e João Taborda. 
[Consultado a 20 de Março de 2012]. Disponível em: 
http://www.youtube.com/watch?v=oBigmdZqofY&feature=relmfu.  
 
• 20 years in a plane [Registo vídeo], António Olaio e João Taborda. [Consultado a 20 de 





• 30x1, Miguel Carvalhais, Pedro Tudela e Lia | 2005 [Registo vídeo]. [Consultado a 10 de 

































































































René Bertholo  
Exposições Individuais 
 
1953 – Lisboa (Portugal), Grupo Pedro Jorge Frassati, (com António Alves); 
1954 – Lisboa, Galeria Pórtico; 
1957 – Lisboa, Galeria “Diário de Notícias” (com Lourdes Castro); 
1963 – Paris (França), Galeria du Dragon (com Jacques Chemay); 
1964 – Lisboa, Galeria Divulgação (com Lourdes Castro);  
1965 – Paris, Galeria Mathias Fels; 
1966 – Paris, Galeria Mathias Fels, Dessins (com Jan Voss); 
1968 – Copenhaga (Dinamarca), Galerie Birch; 
1969 – Bochum (Alemanha), Galerie Kuckels 
 Amsterdão, Galerie 20, Modèles Reduits; 
 Pádua, Itália, Galleria Chiocciola (com Lourdes Castro); 
1970 – Paris, Galerie Lucian Durand, Models Réduits; 
 Lisboa, Galeria 111, Models Réduits; 
1972 – Paris, Galerie Lucian Durand; 
 Lisboa, Galeria 111, Modèles Reduits;  
1973 – Berlim (Alemanha), Akademie der Kunst, 1 Yahr in Berlin (com Lourdes Castro); 
1974 – Munique (Alemanha), Galerie Buchholz, Bertholo – Modéles Reduits; 
1975 – Paris, Galerie Lucien Durand; 
1977 – Paris, Galerie Lucien Durand; 
1978 – Copenhaga, Galerie Birch; 
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1980 – Quetigny (Dijon, França), Collége Jean Rostand (org. Le Coin du Miroir), (com 
Bernard Mininot); 
 Funchal (Portugal), Museu de Arte Sacra (org. Cine Club do Funchal); 
1981 – Paris, Galerie du Dragon, René Bertholo – CEuvres recentes; 
 Porto, Galeria Nasoni; 
1982 – Casablanca (Marrocos), Galerie Alibba; 
1984 – Lisboa, Galeria Ana Isabel; 
1986 – Tavira (Portugal), Casa das Artes; 
1987 – Paris, Galerie Lucien Durand;  
Paris, Centre Culturel Portugais, Fondation Calouste Gulbenkian, René Bertholo – 
Artists du Mois; 
1988 -  Lisboa, Galeria Ana Isabel; 
1990 – Porto, Galeria Nasoni; 
1992 – Lisboa, Galeria Nasoni; 
1995 – Porto, Galeria Fernando Santos, René – Bertholo - Quadricromias; 
 MOSIKA – Deskonserto dado com a mAQina (sintetizador/sequenciador digital 
programável); Casa das Artes de Tavira;  
1996 – Lisboa, Palácio Galveias; 
 Lisboa, Livraria Assírio & Alvim, MOSIKA – Deskonserto dado com a mAQina 
(sintetizador/sequenciador digital programável);  
Guarda (Portugal), Festival Internacional de Teatro; 
1998 – Cascais (Portugal), Centro Cultural da Gandarita; 
 Porto, Galeria Fernando Santos, 




1953 – VII Exposição de Arte Plásticas, S.N.B.A, Lisboa; 
1954 – I Salão de Arte Abstracta, Galeria Março, Lisboa; 
1956 – Artistas de Hoje, S.N.B.A, Lisboa; 
1957 – Quatre Artists Portugais, Galerie 17 & Internationnales Haus, München; Galeria 
Diário de Notícias, Lisboa (com Lourdes Castro); 
1958 – Expo 58, Bruxelles; 
 Pintura não-figurativa em Portugal, Faculdade de Ciências, Lisboa; 
1960 – KWY, Université de la Sarre, Sarrebrucken; S.N.B.A., Lisboa; 
1961 – KWY, Galerie Soleil dans la Tête, Paris; 
 Propositions pour un Jardin II, Orsay, Paris; 
 II Exposição de Artes Plásticas da Fundação Calouste Gulbenkian, FIL, Lisboa; 
1962 – Donner à Voir 2, Galerie Creuze, Paris; 
 KWY, Gallerie 2000, Bologna; 
1963 – Il Biennalle de Paris; 
Ecole de Paris, Galerie Charpentier, Paris; 
 Paris, Galerie Mathias Fels, Image à cinq branches; 
1964 – 20e Salon de Mai, Musée d’Art Moderne de la Ville de Paris; 
Norrköping (Gotemburgo), 7 jeunes de Paris;  
Göteborgs Konstmuseum, Göteburg;  
Gummesons Gallery, Stockolm; Leger Gallery, Molmö; 
Rencóntres, Galerie Krugier, Généve; 
The royal Garden Blues, Galerie Mathias Fels, Paris; 
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Du labirynthe à la Chambre d’Amour, Tokyo; 
Peintres de l’Ecole de Paris, Seibu, Tokyo, Kyoto; 
Exposition des Editions du Signe, Paris; 
50 Ans de Collages, Musée d’Art et d’Industrie, St. Etienne; Musée des Arts 
Decoratifs de Paris; 
1965 – Start, Lefebre Gallery, New York; 
 XXI Salon de Mai, Musée d’Art Modern de la Ville de Paris; 
 Jeunes Peinters, Galeria Galateca, Torino; 
 Mithologies de Notre Temps, Museo d’Arezzo; 
 Alternative Attuali, 2, L’Aquila; 
1966 – Prix Marzotto – Mostra de pittura contemporânea, Valdagno; Staatliche Kunsthale 
Baden – Baden;  
Louisiana Museum, Copenhagen; 
Stedelijk Museum, Amstersam; Tate Gallery, London; Musée Galliéra, Paris; 
Galerie Mathias Fels au Studio Marconi, Studio Marconi, Milano; 
Salon de la Jeune Peinture, Paris; 
Realismus der Symptone, Städtisches Museum, Leverkusen; 
Bertholo, Voss, Télémaque, Galerie Gummesons, Stockolm; 
1972 – L’art et les Technologies Industrielles Vitry-Sur-Seine, Musée de l’Art et de 
l’Industrie de Saint-Étienne; 
1976 – Copenhaga, Galerie Birch; 




Museu Municipal de Viana do Castelo; Santo Tirso, Museu Municipal Abade 
Pedrosa;  


























1983 – Fernão Mendes Pinto visita Marcel Duchamp, Porto, Galeria Roma e Paiva; 
1984 – Graças à luz eléctrica, Porto, Cooperativa Árvore; 
 Os espelhos não reflectem a imagem do Drácula, Porto, Galeria EG;  
1985 – Na Atlântida, Porto, Galeria Roma e Paiva;  
1986 – Coimbra, uma outra, Coimbra, Galeria dos Milagres; 
1987 – Quem matou a porteira?, Porto, Galeria Roma e Paiva; 
1988 – Sofás amarelos, vermelhos não são, Porto, Galeria J.N.; 
1989 – Blaupunkt, Porto, Galeria Roma e Paiva; 
1991 – Ma Main c’est un Ready – Made, Porto, Galeria Pedro Oliveira; 
1993 – Waiting for Christmas?, Coimbra, Círculo de Artes Plásticas; 
1994 – Post – Nuclear Country, Lisboa, Galeria Monumental; 
1997 – Bambi is in Jail, Porto, Galeria Pedro Oliveira;  
 What do you want for Christmas?, Lisboa, Galeria ZDB; 
1998 – And this is the drawer where he kept his gun, Coimbra, Galeria OM; 
My home is a logo, Coimbra, Círculo de Artes Plásticas; Felgueiras, Galeria Glória 
Vaz; 
What do you want for Christmas? Lisboa, Galeria Zé dos Bois; 
1999 – Sunset YVs, Porto, Espaço Post it; Coimbra, Galeria OM; 
2000 – My left hand is changing, Porto, Galeria Pedro Oliveira;  
2001 – António Olaio, Caldas da Rainha, Slow Motion ESTGAD;  
 Mostra antológica no âmbito de Urban Lab, Bienal da Maia 2001; 
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 Foggy days in old Manhanttan, Lisboa, Galeria Filomena Soares; 
2002 – What makes a home a house?, Porto, Faculdade de Arquitetura da Universidade do 
Porto (org. GL Box); 
2003 – You are what you eat, Palma de Maiorca, Centro Cultural Andratx, Espanha; 
2004 – 40 Years in a plane, Nova York, Kenny Schachter Contemporary, USA; 
 I’m growing heads in my head, Coimbra, Círculo de Artes Plásticas; 
2005 – Pictures are not movies, Lisboa, Galeria Filomena Soares; 
2007 – I Think Differently Now That I Can Paint, Guimarães, Centro Cultural de Vila Flor; 
 Singing the art away, Coimbra, Teatro Gil Vicente; 
2009 – Crying my brains out, Lisboa, Galeria Filomena Soares; 
 Brrrrain, Lisboa, Culturgest; 
 LA PROSPETTIVA, Viena, Mário Mauroner, Áustria; 
Planeta Coimbra, Coimbra,  Galeria de Exposições Temporárias do Museu 
Municipal de Coimbra;  
2010 – A cátedra de São Pedro, Viseu, Museu Grão Vasco; 
 La prospettiva is sucking reality, Vila Franca de Xira, Museu do Neo-Realismo; 
 
Exposições coletivas 
1983 – 12 pintores dos anos 80, Lisboa, S.N.B.A, 
1984 – Novos Novos Soc. Nac. De Belas Artes, Lisboa; 
 12 pintores dos anos 80 S.N.B.A, Lisboa; 
1ª Bienal de desenhos de Seul, Coreia do Sul; 
A roupa do artista, Espaço Lusitano, Porto; 
Tendências Actuais, Galeria Roma e Pavia, Porto; 
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1985 – Exposição Fernando Oliveira, Museu Soares os Reis, Porto; 
 II Bienal de Desenho da Cooperativa Árvore, Porto; 
 O Livro do Artista, Universidade de Oldenburgo, Alemanha Federal; 
Nove pintores da nova figuração, Porto, Galeria Roma e Paiva; 
1986 – Murais Roma e Paiva, Porto, Galeria Roma e Paiva; 
 Um Certo Perfume Surrealista, Museu Soares dos Reis, Porto; 
 Pintor Personagem, Galeria Roma e Pavia, Porto; 
 Porto, Tendências Actuais, exposição itinerante organizada pela Secretaria de 
Estado da Cultura, inaugurada na Cooperativa Árvore, Porto; 
1987 – Navegação I, Porto, Cooperativa Árvore;  
1988 – Forum de Arte Contemporânea Stand Roma e Paiva, Lisboa; 
1989 – Encontro Europeu de Arte Stand Roma e Paiva, Guimarães; 
1991 – Inexpressionismos, Porto, Goethe Institut; 
1992 – VII Bienal Internacional de Vila Nova de Cerveira; 
1993 – A Liberdade está uma Senhora, Alfândega do Porto e Ministério das Finanças, 
Lisboa; 
 Imagens para os anos 90, Porto, Fundação de Serralves; Chaves, Centro de 
Exposições e Conferências do Alto – Tâmega; Lisboa, Culturgest; 
Obras de André Magalhães e António Olaio para as Lojas automáticas do BPA 
Espaço BPA, Porto; 
1995 – Bienal de Arte Jovem – integrando a representação da Fundação de Serralves, 
Fórum da Maia;  
1996 – Zapping Ecstasy, Coimbra, Círculo de Artes Plásticas; 
1997 - II Bienal de Arte de Famalicão – Em torno de Camilo, V.N. Famalicão, Fundação 
Cupertino de Miranda; 
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Bienal de Arte Jovem, integrando o Círculo de Artes Plásticas de Coimbra, Forum 
da Maia; 
 Anatomias Contemporâneas, Oeiras, Fundação de Oeiras; 
1998 – Fundação Radar, Porto, Cooperativa Árvore; 
 III Bienal de Arte AIP – 98, Santa Maria da Feira, Europarque; 
 Corpos em Trânsito, Porto, Galeria Pedro Oliveira; 
1999 – Exposição de Homenagem a Almeid Garret, Torre de Anto, Coimbra; 
Arte Portuguesa dos anos 90 na Coleção da Fundação de Serralves. Paredes, Casa 
da Cultura; Guimarães, Museu Alberto Sampaio;  
Screen test W.C. container, Arte em partes, Porto; 
Coimbra d. C., Galeria O.M., Coimbra; 
2000 – Hi8#2, Short vídeo Festival, Londres; 
 Encontro de Arte comemorativo dos 25 anos da Associação Nacional de Farmácias, 
Coimbra; 
 Bienal de Pontevedra, Espanha; 
2002 -  Arte en casa, Galeria Maria Llanos, Cáceres, Espanha; 
 Figuración, Asamblea de Extremadura, Mérida Patio Noble; 
 Figuración, Institución cultural “El  Brocense” , Cáceres, Espanha; 
 Contemporary Art from Portugal, Banco Central Europeu, Frankfurt; 
2003 – Arte dos Artistas – Culturgest, Lisboa Coleção Paulo Mendes; 
 In Out, Festival de vídeo, Praga; 
  In Out, Budapeste;  
 Inauguração da sala Imagin@rte, Centro On Caixa Galicia, Corunha, Espanha; 
Coimbra C, Círculo de Artes plásticas de Coimbra; 
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2005 – Toxic, o discurso do excesso, Fundição de Oeiras; 
 Dal Zero al 2005, Fundação Marcelino Botin, Santander, Espanha; 
 O contrato social, Museu Rafael Bordalo Pinheiro, Lisboa; 
 Loop’05. Portuguese screnn vídeo art showcase – org. Plano XXI, Galeria Luciá 
Homs e Palau Robert, Barcelona;  
2006 – E=mc², Museu Nacional da Ciência e a Técnica, Coimbra; 
 Entre a palabra e a imaxe, Corunha, Espanha; 
 Transnatural, Museu da Botânica, Universidade de Coimbra; 
2007 – Uncle Chop Chop 07, Glargow Project Room, Glasgow, Escócia; 
 25 frames por Segundo, vídeos da coleção da Fundação PMLJ, cinema S. Jorge, 
Lisboa; 
Anti-monumentos, Galeria António Henriques, Viseu, Portugal; 
Por entre linhas, Museu das Comunicações, Lisboa; 
7 Visões de William Blake, Teatro Académico Gil Vicente, Coimbra; 
Arte Lisboa 07, Parque das Nações, Lisboa; 
2008 – Ponto de Vista: Obras da Coleção da Fundação PLMJ, Museu da Cidade, Lisboa, 
Curadoria: Miguel Amado; 
 Uncle Chop Chop 08, Glasgow Project Room, Glasgow, Escócia;  
2010 – Play them Plataforma Revólver, 28 de Abril; Exposição de Luís Alegre com a 
participação de José Maçãs de Carvalho e António Olaio; 
 
Performances 
1982 – Três noites de Performance, Liceu José Falcão, Coimbra; 
 Alternativa II, Almada; 
1983 – Alternativa III, Almada; 
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 Inauguração do Espaço Lusitano, Porto; 
 Espectáculo de Variedades Artísticas para uma Escola de Belas Artes, Escola 
Superior de Belas Artes, orto; 
 Inauguração da exposição O Porto, Cooperativa Árvore, Porto; 
1984 – 12 Pintores dos anos 80, Sociedade Nacional de Belas Artes, Lisboa; 
 Alternativa IV, Cascais; 
 Art et Revolution, Centro Georges Pompidou, Paris, 
 Performance Portuguesa, Espaço Makkon, Amesterdão; 
1985 – Salão da Associação Internacional de Crítico de Arte SNBA, Lisboa; 
 Performarte, Torres Vedras;  
1986 – Intervention III, Verrières, Paris; 
 Inauguração da Galeria dos Milagres, Coimbra; 
1987 – Art is Action, Galeria Zorro, Kassel, RFA; 
 Intervention IV, Café de La Danse, Paris; 
 O ângulo recto ferve a 90°, Festival internacional de performance, Porto; 
1994 – Encontro da Cultura Contemporânea e das Causas, Cascais; 
2000 – 1º Aniversário do Museu de Serralves, Porto; 
 Inauguração da Bienal de Pontevedra, Espanha; 
2001 – Springland, integrado na programação de Dias e Ventos, Teatro do Campo Alegre, 
Porto; 
2002 – On Off, performance com Paulo Mendes integrada no festival Danças na cidade, 
Ministério das Finanças, Lisboa; 
2003 – Performance com Paulo Mendes e concerto/performace com João Taborda, 
Aniversário do Museu de Serralves, Porto; 
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2004 – Pictures are not movies, performance na inauguração da exposição Entre a palabra 




































1984- Desenho/performance, Porto, Espaço Lusitano; 
 A One – Man Show, Porto, Galeria Roma e Paiva; 
1985 – O jogo da glória, Porto, Galeria EG; 
1986 – Vulcões e Vulconas, Lisboa, Galeria Leo; 
 Portugal Emigrante, Galeria Roma & Paiva, Porto;  
1987 – Pintura, Sala Atlântica/Galeria Nasoni, Porto; 
1988 – Pedro Tudela é piroso, Viseu, Forum Viseu; 
1989 – Pintura, Galeria Diferença, Lisboa; 
1990 – Stereo: even flowers can hear you, Galeria Atlântica, Porto; Galeria Alda  
Cortez, Lisboa; 
1991 – Artbreaks, Galeria Atlântica, Porto;  
1992 – Mute… Life, Galeria Nasoni, Porto; 
1994 – 95 – One…Fits All, Galeria Nasoni, Porto; 
 D’Heart Side, Galeria Atlântica, Porto; 
1996 – Phase 3 eye can see, Galeria Canvas & Companhia, Porto; 
1997 – Rastos, Fundação Cupertino de Miranda, V.N. Famalicão; 
1998 – Pintura e Desenho, Casa Museu Almeida Moreira, Viseu;  
 Pintura, OM Galeria, Coimbra;   
Still, Canvas & Companhia, Porto; 
10 desenhos para crimes exemplares de Max Aub, Balleteatro Auditório e  
Galeria da Restauração, Porto; 
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1999 – Target, Círculo de Artes Plásticas, Coimbra; 
 Objectivo, G Galeria, Viseu; 
2000 – Série z, Casa Triângulo, São Paulo; 
2001 – pt12072001rj, exposição integrada na mostra/exhibition as a part of Amores 
Interpostos, Espaço Cultural Sérgio Porto, Rio de Janeiro; 
ptfpa.cr, Contos do Rosário, Porto; 
Frágil, Galeria Canvas, Porto; 
2002 – 1996 – 2001, Galeria Castelo 66, Lagos; 
2003 – Dupla Sombra (with Rui Chafes), Museu Almeida Moreira, Viseu; 
 Dupla Sombra (with Rui Chafes), Ah Galeria, Viseu; 
2004 – Salão +/- nobre Installation, Salão Nobre do Teatro Nacional de São João, 
Porto; 
 Sobre, Museu de Arte Contemporânea de Serralves, Porto; 
2005 - …Flexo, Galeria Graça Brandão, Porto; 
 Ubus’s Insttalation at TeCa, Porto; 
 Aufklärung, Casa dos Dias D’água, Lisboa; 
2008 – Segredo/Secret (2+more), Galeria Graça Brandão, Lisboa; 
 Up Side Down, Mad Woman In The Attic, Porto; 
2009 – Safe, Cofre do Edifício da Reitoria da Universidade do Porto; 
2010- Re…, Espaço Campanhã, Porto; 
2011 – Sus-penso-em-pac, Empty Cube, Appleton Square, Lisboa; 
 
Exposições coletivas 
1984 – 12 pintores dos anos 80, Lisboa, S.N.B.A; 
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1985 – Tendências Atuais, exposições itinerantes, S.E.C.; 
1986 – Arte portuguesa da última década, VII Bienal de Pontevedra, Pontevedra;  
1987 – Obras em Curso, Galeria Bertrand, Porto e Lisboa; 
1991 – Tendências, Fórum Picoas, Lisboa;  
1992 – Identidade/Diversidade, integrada na Lusitania/Cultura Portuguesa atual,  
Círculo de Belas Artes, Madrid; 
1993 – Jovens Pintores da C.E., Hangaram Art Gallery, Seoul Center; 
 Tradição, Vanguarda e Modernidade do século XX Português,  
Auditório de Galicia, Santiago de Compostela; 
 Arte Portuguesa dos anos 90 na Coleção da Fundação de Serralves, Museu  
Alberto Sampaio, Guimarães;  
1995 – ESBAP/FBAUP, Alfândega do Porto, 
1996 – Constelações Afetivas, Galeria Canvas & Companhia, Porto; 
1997 – Anatomias Contemporâneas, Fundação de Oeiras, Oeiras; 
Bienal da Maia 1997, Fórum da Maia, Maia; 
1998 – Fundação Radar – Universos Paralelos (e outros), Porto, Cooperativa Árvore; 
 Fisuras na Percepción, Bienal de Pontevedra, Pontevedra; 
 III Bienal de Arte AIP’ 98, Europarque, Santa Maria da Feira; 
1999 – Quartel- Arte, Trabalho, Revolução, Porto (vários locais); 
 A Idade do Cacifo, House of Pain, WC Container, Edifício Artes em 
Partes, Porto;  
 Arte Portuguesa dos anos 90 da Coleção de Serralves, Museu 
Alberto Sampaio, Guimarães; 
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2000 – Arte non Stop, Mostra Internacional no Teatro Taborda, Lisboa; 
 O Adeus do Escudo: os Portugueses em Portugal na Europa e com o Euro, III 
Bienal de Arte FCM, Guarda; 
Arritmias, Mercado Ferreira Borges, Porto; 
Sonoro, Galeria ZDB, Lisboa; 
Colecção Banco Privado para Serralves, Museu de Arte Contemporânea de 
Serralves, Porto; 
Accrochage III, galeria Canvas, Porto; 
2001 – A Experiência de Lugar – Arte e Ciência, Laboratório nº 5, Faculdade de  
Farmácia da Universidade do Porto, Porto;  
O Sangue entre o Sonho e o Medo, Teatro do Campo Alegre, Porto; 
Anteprimabovisa – Milano Europa 2000, Mostra Internazionale d’Art 
Contemporanea, Pac e Triennale, Milano; 
+ de 20 grupos e episódios no Porto no séc. XX (with Grupo Missionário, MLd, 
@c and Fundação Radar), Galeria do Palácio, Porto; 
Citações/Situações, Galeria do Palácio, Porto; 
Regresso à Condição, ISPV, Casa- Museu Almeida Moreira, Viseu; 
The Sparring Partners Academy Collection – Quem somos, de onde vimos, para  
onde vamos?, Galeria ZDB, Lisboa; 
2002 – Quarto do Coleccionador, Galeria Canvas, Porto; 
 Arte.público, Museu de Arte Contemporânea de Serralves; 
 Quadrosfalantes, Sala Museu do ISEP, Porto; 




Os 4 Elementos, Arte Contemporânea Portuguesa e Brasileira, Cada Municipal  
da Cultura, Museu de Pedra, Cantanhede; 
Colectiva, proj.room, Galeria Graça Brandão, Porto; 
2003 – Banhos Públicos, Centro de Arte de São João da Madeira; 
 Et puis voilá…, AH Galeria de Arte Contemporânea, Viseu; 
 Accrochage, Galeria Graça Brandão, Viseu; 
 Coimbra C, CAPC, Coimbra; 
2004 – Pørtugål – 30 artists under 40, The Stenersen Museum, Oslo; 
 PT_on_backing_vox, Quartel, Arte Trabalho Revolução, Porto; 
 Penthouse – uma ocupação temporária, Rua de Ceuta, 16, Porto; 
2005 – Seducidos por el Acidente, Fundación Luís Seoane, Corunha; 
 Paisagens/Landscapes, Galeri Graça Brandão, Porto; 
 100 Desenhos, Maus Hábitos, Porto and Convento Corpus Christi, V.N. 
Gaia; 
“Razão e Sensibilidade” Encontro com Arte, São Paulo; 
Del zero al 2005 – perspectivas del arte en Portugal, Fundación Marcelino  
Botín, Santander; 
Observatori 2005 – 6th International Festival of Artistic Investigation,   
Valencia; 
Portugal Novo – artistas de hoje e amanhã, Estação Pinacoteca - Pinacoteca  
do Estado de São Paulo, São Paulo; 
Paisagens, Palácio de Galveis, Lisboa; 
 
2006 – Constelações Afectivas II, Galeria Graça Brandão, Lisboa; 
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 Constelações Afectivas II, Galeria Graça Brandão, Lisboa; 
 O Poder da Arte, Serralves na Assembleia da República, Lisboa; 
 Projecto Teleférico – Operação Transbordo, Teleférico, Guimarães; 
2007 – Depósito: Anotações sobre densidade e conhecimento, Reitoria da UP, Porto; 
 DESexpôr with André Sousa, Carla Cruz, Isabel Carvalho, Miguel Leal e Pedro  
Tudela, Centro Cultural Franco Moçambicano, Maputo; 
Antimonumentos, AH galeria de Arte Contemporânea, Viseu; 
Remote Control, Plataforma Revolver, Lisboa; 
2008 – Arco08, Galeria Graça Brandão, Madrid; 
 Accrochage – Março, Galeria Graça Brandão, Lisboa; 
 Ponto de Vista: Obras da Colecção da Fundação PLMJ 2ª Parte, Fundação  
PLMJ, Lisboa; 
Olhar Picasso – Picasso e a Arte Portuguesa do século XX, Galeria Arade,  
Portimão; 
2009 – Estética Solidária, Palácio do Marquês, Lisboa; 
 Blind Dates, Galeria Graça Brandão, Porto; 
 Sonica:Post, Galerija Jacopic, Ljubljana; 
 Serralves 2009: A Colecção / The Collection II, Museu Serralves, Porto; 
 Constelações Afectivas III, Galeria Graça Brandão, Lisboa; 
2010 – Muestra la herida. La enfermedad (Arte y medicina I), Fundación Luis Seoane,  
A Coruña;  
Fiat Lux. Creación e iluminación, Museo de Arte Contemporáneo Union  
Fenosa, A Coruña; 
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Marginalia d’aprés Edgar Allan Poe, Plataforma Revolver, Lisboa; 
Exposição #7 - Arquite(x)turas, BES Arte & Finança, Lisboa; 
[IN BETWEEN] radio pieces, Museu das Comunicações, Lisboa; 
MONO (a propósito do Grupo Cores / Grupo de Intervenção do CAPC 1976/78),  
CAPC, Coimbra; 
Printing and then again, Museu da FBAUP, Porto; 
2011 - [IN BETWEEN] radio pieces, Teatro Maria Matos, Lisboa; 
 Elipse da Duração com Nuno Tudela, Palacete Pinto Leite, Porto; 
Na frente / Au front, Le Quai de la Batterie, Arras; 
Relicário, Galeria Pedro Oliveira, Porto; 
 
Instalações com @c+lia (Lia, M. Carvalhais e P. Tudela)  
2005 – 30x1, Solar, Galeria de Arte Cinemática, Vila do Conde, Portugal; 
2007 – 30x1.2, Casa da Música, Porto; 
2008 – 77, Future Places festival, Reitoria da Universidade do Porto;  
 
Exibições coletivas com @c+lia (Lia, M. Carvalhais e P. Tudela)  
2000 – pnot ID=0 from frente.tif, Público, Portugal  
2001 – G.S.I.L. IV / Almada, Nizza 01 – Festival du Court Métrage, Nice  
G.S.I.L. IV / Almada, Impakt Festival 2001, Utrecht  
2002 – Arte Público, Museu de Serralves, Porto and Culturgest, Lisboa;  
G.S.I.L. IV / Almada, International Film Festival, Rotterdam;  
 G.S.I.L. IV / Almada, Zeppelin Sound Art Festival, Barcelona; 
G.S.I.L. IV / Almada, Audiovisions, Image Forum Festival, Tokyo, 
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Yokohama, Kyoto, Fukuoka; 
G.S.I.L. IV / Almada, Videoex 2002, Zurich; 
G.S.I.L. IV / Almada, Holland Animation Film Festival, Utrecht; 
G.S.I.L. IV / Almada, Audiovisionen II, Museo Nacional Reina Sofia,  
Madrid; 
G.S.I.L. XII / +, Wien Modern Festival, The gift of sound & vision, Wiener  
Konzerthaus, Vienna G.S.I.L. XII / +”, Backup Festival, Weimar; 
G.S.I.L. XII / +, VideoVisions II, Diagonale 2002, Graz; 
2003 – G.S.I.L. IV / Almada, Tricky Woman Festival, Wien; 
G.S.I.L. IV / Almada, Lovebytes, Sheffield; 
G.S.I.L. IV / Almada, COURTisane Short Film Festival, Gent;  
G.S.I.L. IV / Almada, ILLIKO, Rencontres de Dessinateurs, Espace  
Multimédia Gantner, Belford; 
G.S.I.L. IV / Almada, Audiovisionen II, Itaú ultural, São Paulo; 
G.S.I.L. IV / Almada, Brisbane 03, 12th International Film Festival, Brisbane;  
G.S.I.L. XII / +, EMAF, European Media Art Festival, Osnabrück; 
G.S.I.L. XII / +, ILLIKO, Rencontres de Dessinateurs, Espace Multimédia  
Gantner, Belford;  
G.S.I.L. XII / +, VIDEOEX, International Experimental Film & Video  
Festival, Zürich; 
G.S.I.L. XII / +, Turbulent Screen, Edith-Russ-Haus, Oldenburg; 
G.S.I.L. XII / +, Audiovisionen III, Itaú Cultural, São Paulo; 
G.S.I.L. XIX / hardVideo, Cartoombria IX, Perugia; 
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G.S.I.L. XIX / hardVideo, Abstraction Now, Maths in Motion Programme,  
Künstlerhaus, Wien;  
G.S.I.L. XIX / hardVideo, ILLIKO, Rencontres de Dessinateurs, Espace  
Multimédia Gantner, Belford; 
G.S.I.L. XIX / hardVideo, Diagonale 2003, Graz; 
2004 – G.S.I.L. IV / Almada, VideoZone 2, Tel Aviv; 
G.S.I.L. IV / Almada, Medienturm Zentral, Steirischer Herbst, Graz;  
G.S.I.L. IV / Almada, Ris-Orange 04, Cinessone film Festival, Ris-Orangis;  
G.S.I.L. IV / Almada, Filmhuis Den Haag, Den Haag; 
G.S.I.L. IV / Almada, SonicActs, Amsterdam; 
G.S.I.L. IV / Almada, Pesaro 2004, 40 Film Festival, Pesaro;  
G.S.I.L. XII / +, Tampere 2004, 34th Film Festival, Tampere;  
G.S.I.L. XII / +, Sónar São Paulo; 
G.S.I.L. XII / +, SonicActs, Amsterdam;  
G.S.I.L. XII / +, Ris-Orange 04, Cinessone film Festival, Ris-Orangis;  
G.S.I.L. XII / +, Medienturm Zentral, Steirischer Herbst, Graz; 
G.S.I.L. XII / +, Bristol 04, Brief Encounters. Bristol Short Film Festival,  
Bristol; 
G.S.I.L. XII / +, Circuit Court, Marseille;  
G.S.I.L. XII / +, VideoZone 2, Tel Aviv; 
G.S.I.L. XIX / hardVideo, Split Film Festival, Spit;  
G.S.I.L. XIX / hardVideo, EMAF, European Media Art Festival, Osnabrück;  
G.S.I.L. XIX / hardVideo, Sónar, Barcelona; 
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G.S.I.L. XIX / hardVideo, SonicActs, Amsterdam;  
G.S.I.L. XIX / hardVideo, Feminale 2004, Köln; 
G.S.I.L. XIX / hardVideo, Medienturm Zentral, Steirischer Herbst, Graz;  
G.S.I.L. XIX / hardVideo, VideoZone 2, Tel Aviv; 
G.S.I.L. XXIX / v3, Int. animation Film Festival Ottawa;  
G.S.I.L. XXIX / v3, SonicActs, Amsterdam; 
 G.S.I.L. XXIX / v3, Medienturm Zentral, Steirischer Herbst, Graz; 
G.S.I.L. XXIX / v3, Holland Animation Film Festival, Utrecht; 
G.S.I.L. XXIX / v3, VideoZone 2, Tel Aviv; 
G.S.I.L. XXIX / v3, Animateka, International Animation Film Festival,  
Ljubljana;  
G.S.I.L. XXX / int.5/27, Medienturm, Graz; 
2005 – G.S.I.L. XIX / hardVideo, Tricky Woman Festival, Wien; 
G.S.I.L. XIX / hardVideo, WRO 11th International Media Art Biennale,  
Wroclaw; 
G.S.I.L. XXIX / v3, EXiS2005, Experimental Film and Vídeo Festival, Seoul;  
G.S.I.L. XXIX / v3, Cimatics 05 Festival, Brussels; 
Rádio_Int.14/37, Imagens Projectadas, Centro de Arte Moderna, Fundação  
Calouste Gulbenkian, Lisboa; 
Rádio_Int.14/37, Pop of the Top, Rencontres Internationales Paris Berlin,  
L’entrepot, Paris; 
2006 – G.S.I.L. XXX / int.5/27, Ars Electronica Digital Transit Exhibition, Seeing  
Music section, ARCO, Madrid; 
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Rádio_Int.14/37, Animafest, Zagreb; 
Rádio_Int.14/37, International Women’s Film Festival, Dortmund / Köln; 
Rádio_Int.14/37, Pulsar, Caracas; 
int.16/54//son01/30x1, 3rd International Animation Film Festival Animateka,  
Ljubljana; 
int.16/54//son01/30x1, Resfest 10, Vienna; 
int.16/54//son01/30x1, Flextfest, Florida Experimental Film / Video Festival,  
Gainesville; 
int.16/54//son01/30x1, Backup Festival, Weimar; 
int.16/54//son01/30x1, XII Canarias Media Fest, Gran Canaria; 
int.16/54//son01/30x1, Norwich International Animation Festival; 
int.16/54//son01/30x1, Balkanima international animated film festival,  
Belgrade;  
int.16/54//son01/30x1, Ars Electronica Festival, Linz; 
int.16/54//son01/30x1, Panorama program, Impakt Festival, Utrecht; 
int.16/54//son01/30x1, Chicago Underground Film Festival, Chicago; 
int.16/54//son01/30x1, Impakt Festival, Utrecht; 
int.16/54//son01/30x1, Sónar Cinema, Sónar Festival, Barcelona; 
int.16/54//son01/30x1, Int. Videofestival Bochum, Bochum; 
int.16/54//son01/30x1, Diagonale 2006, Graz; 
30x1.01, Galeria Graça Brandão, ARCO, Madrid; 
30x1.01, Audio/visual interdependence in contemporary computer works,  
compiled by Martijn Tellinga, MetropolisKino, Hamburg;  
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30x1.01, Lausanne Underground Film & Music Festival, Lausanne; 
2007 – Rádio_Int.14/37, San Diego Women’s Film Festival, San Diego; 
Rádio_Int.14/37, Transmediale, Berlin;  
Rádio_Int.14/37, Included at the Ursula Blickle VideoArchiv of Kunsthalle  
Wien; 
Study #40, Moving Maastricht, Maastricht; 
Study #40, Vienna Independent Shorts Festival, Vienna; 
Study #40, Colorfield remix, curated by Brandon Morse, Corcoran Gallery of  
Art, Washington DC; 
Study #40, Sonar, Barcelona; 
Study #40, 5-DAYS-OFF_Media, Optofonica DVD screening, Melkweg,  
Amsterdam; 
Study #40, Teatro Cómico Principal, Eutopia 07, Córdoba;  
Study #40, National Museum of Women in Arts, 20th Anniversary Festival of  
Women’s Film & Media Arts, Washington DC; 
Study #40, Playgrounds Audiovisual Art Festival, Tilburg; 
 Study #40, Dotmov Festival, Soso Cafe, 1F Snsei Bld., South 1 West 13, 
Chuo-ku, Sapporo;  
Study #40, Dotmov Festival, COMBINE, 1-10-23 Nakameguro, Meguro-ku,  
Tokyo;  
Study #40, Dotmov Festival, Sendai Mediatheque (smt), 2-1 Kasuga-cho,  
Aoba-ku, Sendai; 
Study #40, Dotmov Festival, digmeout ART&DINER, 2-9-32 Nishi- 
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shinsaibashi, Chuo-ku, Osaka; 
Study #40, 30th Starz Denver Film Festival, Denver, Colorado; 
Study #40, Laptopia #4, Tel-Aviv; 
30x1.01, Étrange Festival, Paris;  
30x1.01, Festival de Cinema da Covilhã; 
30x1.01, EMAF, European Media Art Festival, Osnabrück;  
30x1.01, Tricky Women Part IV, Museumsquarter, Vienna; 
30x1.01, Fantasporto, Portuguese Cinema Panorama Section, Porto; 
48.2 Radio broadcast commissioned by NOMAD for the Ctrl_Alt_Del project,  
Istanbul; 
int.16/54//son01/30x1, Festival of Vídeo and New Media Art, City Art  
Museum, Ljubljana;  
int.16/54//son01/30x1, Exground Filmfestival, Wiesbaden; 
int.16/54//son01/30x1, Microwave Festival, Hong Kong;  
int.16/54//son01/30x1, AFX - Amsterdam Film Experience, Amsterdam; 
int.16/54//son01/30x1, Int. Animation Film Festival, Skalvija cinema, Vilnius; 
int.16/54//son01/30x1, Tindirindis, Skalvija Cinema, Vilnius; 
int.16/54//son01/30x1, Microwave Festival, Hong Kong; 
int.16/54//son01/30x1, ElectroFringe, Newcastle, Australia; 
int.16/54//son01/30x1, National Museum of Women in Arts, 20th Anniversary  
Festival of Women’s Film & Media Arts, Washington DC;  
int.16/54//son01/30x1, Edinburgh International Film Festival, Edinburgh; 
int.16/54//son01/30x1, EMAF, European Media Art Festival, Osnabrück; 
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int.16/54//son01/30x1, Transmediale, Berlin; 
int.16/54//son01/30x1, IFFR, International Film Festival Rotterdam, Rotterdam  
Ctrl_Alt_Del Festival, Istanbul; 
Repeat please: Cultura VJ, Eutopia 07, Córdoba; 
Abstractions of Syn, Kunstverein Medienturm, Graz; 
Learn to See, Moscow Museum of Modern Art, Moscow;  
o68 video commissioned by ICA for Beck’s Fusions, 2007. Curated and  
produced by Forma From “O Superman (for Massenet)” by Laurie Anderson.  
Beck’s Fusion’s Experience, Trafalgar Square London, Dublin, Manchester,  
Glasgow;  
2008 – G.S.I.L. XXX / int.5/27, AR/GE Kunst / Galerie Museum, Bolzano; 
Study #40, Diagonale Festival, Graz; 
Study #40, Scratch Projection, Cinéma Action Christine, Paris; 
Study #40, Sonic Acts Festival, Amsterdam;  
Study #40, Dotmov Festival, SCVF, The Center for Creative Communications,  
Shizuoka; 
Study #40, Festival Mascavado 2008, Espaço O Século, Lisboa;  
Study #40, EMAF, European Media Art Festival, Osnabrück;  
int.16/45//son01/30x1, Festival of Video and New Media Art Filmfestival, City  
Art Museum, Ljubljana;  
Because Someone Said “So” [2008], Template exhibition, SightSonic, York  
o68”, Oberhausen Screenings; 
2009 – o68, A Secret Understanding , Kunsthaus Graz, Graz, Austria; 
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Construction 76, See This Sound, Lentos Kunstmuseum Linz, Austria;  
o68, Animateka, 6th International Animated Film Festival, Ljubljana,  
Slovenia;  
30x1.01, Hidden Worlds, Videoscreening curated by Marco Mancuso / Digicult,  
Sincronie Festival 2009, Teatro Arsenale, Milan, Italy; 
2010 – Construction 76, Hering Video Edition, Wuppertal; 
Construction 76, Hering Video Edition, Düsseldorf; 
Construction 76, Hering Video Edition, Leverkusen;  
Construction 76 and o68, Die Opulenz der Reduktion (Ein Programm von 
sixpackfilm), Top-Kino, Wien;  
Template, Sensoria Festival of Music and Film, Lovebytes, Sheffield; 
RadiaLx, Broadcast Participants, Radiozero, Lisboa; 
[IN BETWEEN] radio pieces, Museu das Comunicações, Lisboa; 
2011 – [IN BETWEEN] radio pieces, Teatro Maria Matos, Lisboa;  
Machination 84, Tricky Women 2011, Vienna, Austria;  
Machination 84, Diagonale – Festival of Austrian Film, Schubertkino 1, Graz,  
Austria;  
Machination 84, Share Festival – Synthetic Cinema Exhibition, Belgrade,  
Serbia; 
Machination 84, WRO Media Art Biennale, WRO Art Center, Wrocław,  
Poland;  




Machination 84, MIAF – Melbourne International Animation Festival  
Melbourne, Australia;  
Machination 84, LIAF – London International Animation Festival, London, UK;  
Machination 84, Anima Mundi – International Animation Festival of Brazil,  
Rio de Janeiro; 
Machination 84, Anima Mundi – International Animation Festival of Brazil,  
Sao Paulo;  
Machination 84, Tindirindis – International Animated Film Festival, Vilnius,  
Lithuania;  
Machination 84, DOK Leipzip – Festival for Documentary and Animated Film  
Leipzig, Germany;  
Machination 84, Light Cone – Preview Show 2011, Paris, France;  
Machination 84, Sixpackfilm Screening – A Matter of Perception, Vienna,  
Austria;  
Machination 84, One Day Animation Festival, Filmcasino, Vienna, Austria; 
 
Stage Design (seleção)  
2002 – Video for the contemporary dance Là où je dors, Teatro Rivoli, Porto; 
2003 – Rua! Cenas de Música para Teatro, TeCA · Teatro Carlos Alberto, Porto;  
2004 – Sondai-me, Teatro Nacional D. Maria, Lisboa and Teatro Nacional S. João,  
Porto;  
2005 – Figurantes, Teatro Nacional S. João, Porto;  
UBU’s - Um contributo para a desdramatização da pátria, TeCA · Teatro Carlos  
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Alberto, Porto, Teatro Nacional S. João, Porto and Teatro Argentina, Rome; 
UBU’s - Um contributo para a desdramatização da pátria, La Comedie de  
Reims;  
Teatro Escasso, Teatro Nacional S. João, Porto; 
2007 – O Saque, Teatro Nacional de S. João, Porto;  
Maldoror por Mão Morta, Theatro Circo, Braga;  
2008 – Mercador de Veneza, Teatro Nacional de S. João, Porto;  
Embarques Teatro de Campo Alegre - Café Teatro, Porto; 
2009 – Transacções, Teatro Maria Matos, Lisboa; 
O Avarento, TeCA · Teatro Carlos Alberto, Porto; 
 
Performances e Produções Sonoras (seleção)  
1992 – Mute... life. Soundtrack conceived and produced by the musicians Alex  
Fernandes and Pedro Almeida for the exhibition Mute... life, Atlântica  
Gallery, Porto & Arco 93 (stand Galeria Atlântica), Madrid; 
1993 – Take a walk inside. Soundtrack conceived and produced by the musician  
Alex Fernandes for the work Take a walk inside shown at the exhibition  
“Tradición, vangarda e modernidade do século XX portugués”, Auditorio de  
Galicia, Santiago de Compostela;  
1994 – D’heart side. Soundtrack conceived and produced with the musician Pedro  
Almeida for the installation D’heart side, Atlântica Gallery, Oporto; 
1996 – Phase 3 eye can see. Soundtrack conceived and produced with the musician  
Pedro Almeida for the installation Phase 3 eye can see, Canvas &  
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Companhia Gallery, Oporto; 
1997 – Ex-pó. Soundtrack for the video-launching of the book Memória da  
Intervenção, published by Expo’98, Lisbon;  
1998 – Still. Soundtrack taped live for the installation Still, Canvas & Companhia  
Gallery, Oporto;  
Still. Performance with MLd, Chapel of the Serralves Foundation, Oporto;  
MLd – café concerto, Rivoli Municipal Theatre, Oporto; 
Radar bso. Work included in the project “Radar Foundation – parallel  
Universes (and others), Árvore Cooperative, Oporto; 
MLd at Expo 98. Concert, stage no. 6 of Expo 98, Lisbon; 
Kind of... untitled. Performance, Cycle of Contemporary Music, Balleteatro  
Auditorium, Oporto;  
Pedro Tudela, Pedro Almeida, Manuel A. Dias, José Manuel Barbosa, M.  
Carvalhais at FBAUP, Porto; 
1999 – Pedro Tudela, Pedro Almeida, Alex Fernandes, M. Carvalhais at Labirintho,  
Porto;  
[pt.25]. Performance on the streets of Oporto within the scope of the project  
“Barracks, art, work, revolution”, Oporto;  
MLd Concert, within the scope of the project Barracks, art, work, revolution,  
Labirintho, Oporto; 
2000 - Still. Performance with MLd, Re[mix] – launch party for the Casa da  
Música, STCP Remise, Rotunda da Boavista, Oporto; 
bso for the Serralves Gardens. Performance, Anniversary of the Serralves  
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Museum of Contemporary Art, Oporto; 
Concert with @c, Berliner Nächte, Serralves Museum of Contemporary Art,  
Oporto;  
Metropolis vs. Mute Life dept.. Soundtrack for the Fritz Lang movie  
composed and played live with the MLd collective, Main Auditorium of the  
Rivoli Municipal Theatre, Oporto;  
All deviation has its price. Concert with @c+lia and Forças Amadas, Pedro  
Oliveira Gallery, Oporto; 
Concert with @c+lia, Co-lab, Encounters of Improvised Music at the Small  
Auditorium of the Rivoli Municipal Theatre, Oporto; 
Concert with @c+lia, Brg2000 – zero event, former premises of the Judicial  
Court, Braga; 
Concert with @c, Blue spot, Coliseu, Oporto; 
Concert with @c+lia, Via: city, suburb, capital. Area: transmission, Romeu  
Correia Municipal Forum, Almada; 
Concert with @c, Arte non stop, Taborda Theatre, Lisbon; 
2001 - All deviation has its price 2. Concert with @c+lia e Forças Amadas, Campo  
Alegre Theatre, Oporto; 
@c+Lia, Portugal Week, Boca del Lobo, Madrid;  
Video projection with @c+Lia, Stealing eyeballs, k/haus, Vienna; 
Concert with @c+lia, Eme – Encounters of Experimental Music, Inatel,  
Setúbal; 
DJ set, Urbanlab, at the inauguration of the Maia Biennial, Maia; 
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Fragile. Concert with @c+lia+MLd, inauguration of the exhibition Fragile,  
Guernica Café & Canvas Gallery, Oporto; 
@c+Lia, Número Festival, Carlos Lopes Pavillion, Lisbon; 
+ @c+Lia / launching of the CD [+], Anikibóbó, Oporto; 
n bloc. @c+Lia, Maus Hábitos, Oporto;  
2002 – Concert with [des]integração, McDonna @ Maus Hábitos, Porto - Carlos  
Santos, Nuno Moita, Pedro Lourenço, João Pinto, Paulo Raposo, Miguel  
Carvalhais, Pedro Almeida and Pedro Tudela; 
@c+Lia, Transmediale, Haus der Kulturen der Welt, Berlin; 
@c+Lia, Club_transmediale, e-werk, Berlin; 
@c+Lia, Offf, Pompeu Fabra University, Barcelona;  
Concert with the (dis)integration project, Mcdonna2, Maus Hábitos, Oporto; 
Concert with @c+lia+fast fourier transformers, Maus Hábitos, Oporto Maus  
Hábitos, Oporto; 
@c+Lia, Ifi primer encontro de arte sonora e videocreación, Fine Arts  
Faculty, Pontevedra;  
Concert with @c + f f transformers, Laptopas_sessions #5, ZDB, Lisbon; 
@c+Lia, t0 – digital art generation”, Public Netbase, Vienna; 
Multimedia concert with @c+lia+f f transformers, Cinegrafias, Modern Arts  
Centre, Lisbon;  
Concert with @c+lia, Aveiro Synthesis – 1st International Festival of  
Electro-Acoustic Music of Aveiro; 
@c+Lia, Super stereo demonstration, ZDB, Lisbon;  
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Là où je dors. Original soundtrack and video for contemporary dance by  
Isabel Barros, Main Auditorium of the Rivoli Municipal Theatre, Oporto;  
2003 – @c+Lia, Sonic Light 2003, Paradiso, Amsterdam; 
@c+Lia, lovebytes 2003, Showroom Cinema, Sheffield;  
Pedro Tudela + Return. Performance, ifi festival, Pazo da Cultura,  
Multiusos, Pontevedra; 
@c+Lia, Viriato Theatre, Viseu; 
There are Words that kiss us. Concert and poetry recital with Pedro Tudela +  
Forças Amadas, Auditorium of the Almeida Garrett Municipal Library,  
Oporto; 
Hdj set with Beat Nap, inauguration of the exhibition Custom eyes, Features  
Factory, Lisbon;  
@c+Lia, Main Hall of the Belém Cultural Centre, Lisbon;  
Concert with Miguel Carvalhais, Pedro Tudela, Manuel Mota, João Hora and  
Lia, Eme 2003, Palmela Castle Church; 
Where the Shadow ends. Performance with @c+lia+Forças Amadas, Campo  
Alegre Theatre, Oporto;  
@c+Lia, Sonicscope – Número Festival, Alcântara Docks, Lisbon; 
Performance Pedro Tudela+Return and hdj set Beat Map, Showcase  
Chronicle exd 2003 – lounging space, Sao Jorge Cinema, Lisbon;  
@c+Lia, Transmediale extended vol. 1, Contemporary Art Museum,  
Santiago de Chile;  




@c+Lia + Vítor Joaquim, Ultrasound Festival 2003, Huddersfield; 
2004 – Concert with Paulo Raposo & Marc Behrens + Miguel Carvalhais + Return,  
Launching of the CD Further consequences of reinterpretation by Paulo  
Raposo & Marc Behrens, Rivoli Municipal Theatre, Oporto; 
Concert with Paulo Raposo & Marc Behrens + Miguel Carvalhais + Return,  
Launching of the CD Further consequences of reinterpretation by Paulo  
Raposo & Marc Behrens, ZDB, Lisbon; 
Concert with Pedro Tudela & agf, Auditório Serralves, Serralves Museum of  
Contemporary Art, Porto; 
Performance Cronica Allstars, Casa de Serralves, Porto; 
Concert with @c +lia, Casa dos Dias D’água, Lisboa; 
@c+Joe Giardullo+Vitor Joaquim, Maus Hábitos, Porto;  
Concert with @c +lia + João Hora, Festival Internacional de Curtas Metragens,  
Vila do Conde; 
Concert with @c +lia, Hi-TeCA, Teatro de Carlos Alberto, Porto;  
@c+Pure+Vitor Joaquim at ZDB, Lisboa; 
@c Concert at Videozone 2, Jah Pan, Tel Aviv;  
@c Concert at Criar 1 Lugar, Casa da Música Underground Station, Porto;  
2005 – Ciclo Multiplismos - Pedro Tudela/ Miguel Carvalhais / Carlos Santos / Vitor  
Joaquim / Rui Costa / Diogo Valério / André Gonçalves + Paulo Curado, ZDB,  
Lisboa; 
@c Concert at, penthouse, Porto; 
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Concert with @c +lia, zemos98_7, Sala Endanza, Sevilla; 
@c / Vitor Joaquim - atelierfrankfurt, hohenstaufenstr. 27, Frankfurt; 
@c / Vitor Joaquim + Fried Dähn - Fluctuating Images, Stuttgart; 
@c / Vitor Joaquim - Weezie / Galerie für Zeitgenössische Kunst, Leipzig; 
@c / Vitor Joaquim - Ausland, Berlin; 
@c / Vitor Joaquim - Hörbar, Hamburg;  
@c / Vitor Joaquim + Harald Sack Ziegler - Mülheimer Freiheit 126, Köln; 
V Joaquim, M Carvalhais, P Tudela, C Santos, E Buchinho, J Hora, P Almeida  
– Laptop Non Stop (Hip Chips), ZDB, Lisboa; 
V Joaquim, M Carvalhais, P Tudela, C Zíngaro, C Santos, P Almeida, Á  
Barbosa, J Cruz - Laptop Non Stop (Hip Chips), Universidade Católica, Porto;  
Concert at BRG 2005 festival, Braga;  
@c+Lia Metasonic.lx, Goethe Institut, Lisboa; 
@c Concert at XIII Bienal de Vila Nova de Cerveira;  
@c+Lia, Auditório Municipal, Vila do Conde; 
Stephan Mathieu + Naja orchestra (Vitor Joaquim, Pedro Tudela, Miguel  
Carvalhais, Carlos Santos), Eme 2005”, Palmela Castle Church; 
Raymond MacDonald, Jonathan Uliel, Miguel Cardoso, Pedro Tudela, Miguel  
Carvalhais @ Passos Manuel, Porto; 
Naja orchestra (Vitor Joaquim, Pedro Tudela, Miguel Carvalhais, Carlos  
Santos), Imagens Projectadas, Centro de Arte Moderna, Fundação Gulbenkian,  
Lisboa; 
@c Concert at. exp-xmas, Rua do Rosário, 141, Porto; 
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@c+Lia, Madeira dig festival, Auditório da rdp, Funchal; 
2006 – @c Concert netmage 6, Palazzo Re Enzo, Bologna; 
Performance with Victor Gama, Albrecht Loops, Gustavo Costa, Ana Deus,  
Teatro Helena Sá Costa, Porto; 
(Der gelbe klang: Nós somos um furioso vento) with Américo Rodrigues,  
Nuno Rebelo, Museu do Chiado, Lisboa;  
@c Replays Blue Velvet”, Corta 2006, Auditório da Biblioteca Almeida  
Garrett, Porto;  
@c + drumming: Sociedade Recreativa os Artistas, Faro; 
Ulrich Mitzlaf + naja Orchestra (Vitor Joaquim, Pedro Tudela, Miguel  
Carvalhais, Carlos Santos): Sonicscope Festival, Fonoteca Municipal, Lisboa; 
@c + drumming: Festival Internacional de Música de Tarragona, La Vaqueria,  
Tarragona; 
Pushing the medium #2, Auditório do IPJ, Viseu; 
@c + drumming: Festival de música de Coimbra, Teatro Académico Gil  
Vicente, Coimbra; 
Colleen + Naja Orchestra (V.Joaquim, P.Tudela, M.Carvalhais, C.Santos,  
C.Zíngaro): Eme Festival, Capela de Santiago, Castelo de Palmela;  
Gustavo Costa + Naja Orchestra (V.Joaquim, P.Tudela, M.Carvalhais,  
P.Almeida): Natal dos Experimentais, Passos Manuel, Porto; 
2007 – 63 – a commision of Drumming, Percussion Ensemble for the Zapping  
programme, composed for electronics and 5 percussionists. Salón Teatro,  
Santiago de Compostela, Theatro Circo, Braga and Teatro Viriato, Viseu;  
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@c+Lia, Casa da Música, Porto; 
@c+Lia, Pixelache, Kiasma, Helsinki; 
@c, Musicbox, Lisboa;  
@c+Lia, La Casa Encendida, Madrid; 
@c, Auditório da Biblioteca Municipal, Barcelos; 
@c with Raymond MacDonald, Passos Manuel, Porto;  
@c with Drumming: Philharmonie, Essen; 
@c+Lia, ICA, London; 
@c+Lia, Ars Electronica, Brucknerhaus, Linz; 
@c+Lia, N.A.M.E. Festival, La Condition Publique, Roubaix;  
@c+Lia, N.A.M.E. Festival, Planetarium, Villeneuve d’Ascq; 
@c+Lia, Olhares de Outono, Universidade Católica, Porto; 
@c with Aki Onda and Gert-Jan Prins, Atlantic Waves, ICA, London; 
@c, Natal dos Experimentais, Passos Manuel, Porto; 
2008 – @c, Crónica Label Night, Netwerk, Aalst; 
@c, BANG Festival de Artes Digitais, FBAUL, Lisboa;  
@c, Crónica fifth anniversary, Passos Manuel, Porto; 
Heitor Alvelos, Anselmo Canha, José Maria Lopes, António Guimarães,  
Miguel Carvalhais and Pedro Tudela: The Autodigest Analogue Piracy  
Orchestra presents An Evening Of Desert Island Bootlegs at Casa da Música,  
Porto; 
@c+Lia, EMAF 2008, Haus der Jugend, Osnabrueck; 
@c+Lia, Offf08, LX Factory, Lisboa; 
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63 – a commision of Drumming, Percussion Ensemble for the “Zapping”  
programme, composed for electronics and 5 percussionists. Teatro José Lúcio  
da Silva, Leiria; 
@c, SENSES 2, Ciclo de música electrónica e multimédia, TAGV, Coimbra;  
@c + Vitor Joaquim, Sonic Scope, Fonoteca Municipal, Lisboa; 
@c + Drumming, Música Portuguesa Hoje, CCB, Lisboa; 
@c+ Drumming perform Stockhausen’s Mikrophonie I @ Auditorio Nacional  
de Musica, Madrid;  
77 by @c (Pedro Tudela and Miguel Carvalhais) at Quadros de Dança 2008,  
Days Off Sound, Plano-B, Porto; 
@c, Gustavo Costa, Jonathan Uliel, Miguel Cardoso, Neil Davidson, Pedro  
Almeida, The Beautiful Schizophonic, Vitor Joaquim — Natal dos  
Experimentais @ Passos Manuel, Porto; 
2009 – @c, LEM de Primavera, MACBA, Barcelona;  
@c, Sonica:Post, Galerija Jacopic, Ljubljana;  
@c+Lia, Ex chiesa di S. Bevignate, Perugia;  
@c, Rádio Futura, Porto; 
EME.LL (with: João Ricardo, Ivan Franco, Carlos Santos, Miguel Carvalhais,  
Pedro Tudela, Pedro Almeida, Nuno Moita, André Gonçalves, Jorge Mantas,  
Jerome Faria, Vitor Joaquim, Hugo Olim, André Sier, Alba G. Corral, Laetitia  
Morais), Mosteiro de São Bento da Vitória, Porto;  
@c, Natal dos Experimentais, Passos Manuel, Porto;  
Performance with Autodigest, Natal dos Experimentais, Passos Manuel, Porto; 
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@c+ Durán Vázquez, Nuno Aroso, Pedro Almeida: Natal dos Experimentais,  
Passos Manuel, Porto; 
2010 – @c+ Pierre Alexandre Tremblay, Passos Manuel, Porto;  
@c+ Vitor Joaquim and Rafael Carvalho, Núcleo de Arte Sacra do Museu  
Carlos Machado, Ponta Delgada; 
@c, Gear, UBI / Kompanhia, Covilhã;  
 @c, Laboratório das Artes, Guimarães; 
@c, Museu de Serralves, Porto;  
@c, Vigo Transforma, Porta do Sol, Vigo; 
N’est Pas, o dizer do corpo”, Espaço Ilimitado - Núcleo de Difusão Cultural,  
Porto; 
@c, Sonicscope, Teatro Maria Matos, Lisboa; 
@c + Lia: Next Festival, A4, Bratislava; 
@c + ::.: Next Festival, A4, Bratislava; 
@c, Especial Crónica: Natal dos Experimentais, Clubbing, Casa da Música, 
Porto;  
2011 – @c+Ignaz Schick: Matéria Prima, Porto; 
@c+André Rangel: Ar.Co, Lisboa; 
@c, Vozes de Magaio, Aldeio do Fujaco, São Pedro do Sul; 
 
Discos, CDs, DVDs e mp3  
Solo:   
Là où je dors CD, Crónica , 002~2003; 
Rasgão.aif in On Paper, 2xCD, Crónica, 005~2003;  
208 
 
Opu_7, mp3, vector [e-zine] b #07, Virose, 2003; 
Sobre, cd+cat, MuseuSerralves 2005; 
Atmosfera Reduzida, in Essays on Radio: Can I have 2 minutes of your  
time?, CD, Crónica, 020~2005, 2005;  
Atmosfera Reduzida (video by Nuno Tudela), in Essays on Radio: Can I have 2  
minutes of your time?, DVD, Crónica, 021~2005, 2005; 
Guandong Tuning Tone (video by Nuno Tudela), in Essays on Radio: Can I  
have 2 minutes of your time?, DVD, Crónica, 021~2005, 2005;  
pt_live_brg05, mp3, vector [e-zine] x #03 soundscapes, Virose, 2005;  
Op1s2s2m, in Mus*****c, AL and MP3, Crónica, 032~2008;  
Safe (Long Stereo Version)”, Crónicast 050, MP3, Crónica; 
Futurónica 3 — Cool-age, Crónicast 056, MP3, Crónica;  
Com MLd:  
Mute... life, CD, ed. Galeria Atlântica / Nasoni, 1992;  
Mute... life… step video, free and…, compilation “Borderline” [bio cd5], CD,  
ed. Symbiose, 1993; 
Still, banda sonora original / OSD / live recording 28/02/1998, ed. Galeria  
Canvas & Companhia, 1993;  
Mr. Mckeenal, 12 e CD Home Listening, ed. kami ‘khazz, 1993; 
MLd step v v, vinylvideo, Col. Remediation – understanding new media  








EMOTIONAL OBJECT, 08 - … 
• Show at Centre pour l'Image Contemporaine, Vesion Beta Festival, Geneve, Switzerland 
‘08/ ‘09. 
• Show at ZDB Gallery, Lisboa PT ‘09. 
Funding: DGA/ Cultural Ministry Portugal (Pt), Version Beta Festival (Sw). 
 
WINDOW MATTER, 07 - … 
• Solo in IN-SONORA – muestra de arte sonoro e interactivo, Off-Limits, Madrid, Spain 
‘10. 
• Performance w/ Guest Fala Mariam, Alcantra Festival, Teatro S. Luis, Lisboa, PT ‘10. 
• Solo at ZDB, Lisboa, PT ‘10. 
• Solo in Festival Y, Moagem - Cidade do Engenho e das Artes, Fundão, ‘09. 
• Performance w/ John.Klima, CAM/ Center for Modern Arts - Calouste Gulbenkian 
Foundation (Numero Festival), Lisboa, PT ‘08. 
• Outside the sphere residency and performance-installation. Adriana Sá and John Klima 
w/ Guest artists: Toshio Kajiwara, O.blaat, Sei Miguel, Cesar Burago, Fala Mariam, Andre 
Gonçalves, David Maranha and Manuel Mota at Regueirão dos Anjos, Lisboa, PT ‘08. 
• Inside the time performance-installation Adriana Sá and John Klima w/ Guest artists: 
Toshio Kajiwara, O.blaat, Sei Miguel, Cesar Burago, Fala Mariam, Andre Gonçalves, 
David Maranha and Manuel Mota at Seculo, Lisboa, PT ‘08. 
• Performance w/ J.Klima at FBA-UL, Festival Bang, Lisboa, PT ‘08. 
• Performance w/ J.Klima at Musicbox, Lisboa, PT ‘08. 
• Performance w/ J.Klima at ’15 years Ernesto de Sousa Fellowship’, Espaço Avenida, 
Lisboa, PT ‘08. 
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• Performance w/ J.Klima at ‘Knock on Woods’, with Yvette Poorter, Lg do Século, 
Lisboa, PT ‘07. 
• Performance w/ J.Klima at Festival Outfest, Bomba Suicida, Lisboa, PT ‘07. 
Funding: DGA/ Cultural Ministry Portugal, Festival Numero (PT) Supports: Ouvê & 
Regueirão dos Anjos.  
 
 PROJECTOS SERIE RECENTES 
 
MOMENT IN MOVEMENT, ‘06 
• Vida ouVida / Life heard - Life or Life, performance-installation w/ Guest artist LixoLuxo 
Póetico. Praga Theatre, Miguel BombardaHospital, Lisbon, PT. 
• Meta(local)morphosis, urban installation & performance (last day) w/ Guest artists: 
David Maranha, Manuel Mota, Edgar Massul, Sei Miguel, Fala Mariam. Luzboa Biennale. 
Lg do Correio-Mor, Lisbon, PT. 
• Meta(local), residency & installation-performance w/ Guest artists: David Maranha, 
Manuel Mota, Edgar Massul, Sei Miguel, Fala Mariam. Espaço, Lisbon, PT. 
• Elastic return, residency & site-specific installation/ performance in an old drying 
codfish factory; w/ Guest artist Lixoluxopóetico. Circular Festival, Vila do Conde, PT. 
• 3x(meta)local vs. wet behind the ears, residency & installation in This neck of the 
Woods; w/ Yvette Poorter. Rotterdam, The Netherlands. 
Funding: IA/ Institute of the Arts& Cultural Ministry Portugal, Calouste Gulbenkian 
Foundation, Luzboa Biennal, Circular Festival (PT). Supports: This Neck of the Woods 
(NL), Bazar do Video, Espaço, Câmara Municipal de Lisboa (PT). 
 
PORTABLELLAX, 05 
• Portablellax # 2.5, w/ H. Barbosa and Guest artist Aki Onda, The Spitz (Atlantic Waves), 
London, UK. 
• Portablellax # 1.9, w/ H. Barbosa, ZDB Gallery, Lisboa, PT. 
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• Portablellax # 1.1, w/ H. Barbosa, Festival Herz Extend, Barcelos, PT 4. 
Funding: Calouste Gulbenkian Foundation (U.K.), ZOOM (PT). Support: ZDB (PT). 
 
METAPARALLAX, ’04-05 
• Metaparallax # 6.2, residency w/ open studio, lecture & performance-installation. Final 
performance also w/ Guest artists: Hugo Barbosa, Aki Onda, Margarida Garcia, Barry 
Weisblat, Aaron and Talibam. O.R.T., NYC, USA. 
• Metaparallax # 4.7, residency w/ performance-installation w/ Hugo Barbosa. Final 
performance also w/ Guest artists: Toshio Kajiwara, David Maranha, Manuel Mota, 
Ricardo Jacinto, Nuno Torres. ZDB, Lisbon, PT. 
• Metaparallax # 3.9, residency w/ workshop and performance-installation w/ Enrike 
Hurtado. Arteleku, Electronikaldia Festival, S. Sebastian, Spain. 
• Metaparallax # 3, performance w/ Guest artists: Manuel Mota, Ricardo Jacinto, Nuno 
Torres. ZDB, Lisbon, PT. 
• Metaparallax # 2.4 - (dis)embodied words, performance w/ Guest artist Margarida 
Mestre (voice, Port). Cem, Lisbon, PT. 
• Metaparallax # 2.2, performance w/ Margarida Mestre. Serralves Museum, Casa de 
Serralves, Porto, PT. 
• Metaparallax # 1, residency w/ installation + Final performance w/ Guest artist Ricardo 
Jacinto. Convent in Torres Vedras, Invisible Realities - Intermedia Festival, Torres Vedras, 
PT. 
Funding and supports: IA – Instituto das Artes / Cultural Ministry PT, Invisible Realities 
Intermedia Festival, Serralves Museum (PT), Arteleku (Spain). Supports: O.R.T. (USA), 
ZDB (Port). 
 
PARALLAX, ‘02 – ‘03 




• Parallax # 3,3, Enlightening mills, residency & performance-installation at an active 
textile mill. Ultrasound Festival, Huddersfield, U.K.. 
• Parallax # 2. 9, Extendelasticinfinite, performance and DVD recording with surround 
sound T-U-B-E, Muenchen, Germany. 
• Parallax # 2.1, Lightpeaksoundscape, residency, workshop and performance-installation. 
Final performance w/ Guest artists: Toshio Kajiwara, David Maranha, Manuel Mota, 
Margarida Mestre. Lugar Comum, Barcarena, PT. 
• Parallax # 2.0.1, # 2.0.2, #2.0.3: portable versions with versatile score. ZDB (w/ Guest 
artist M. Mestre), Lisbon, IFI Festival (w/ Guest artist M. Mestre), Pontevedra, Spain, 
Videomedija, Novi Sad, Servia. 
• Parallax # 1, Lightlandsoundscape, residency, installation, workshop & performances. 
Occasional Guest artists: Yvette Poorter, Emiko Susuki, Shii Kei, Soichi Fukushi, Miho 
Hirota, Niran Baibulat. ACAC – Aomori Contemporary Art Center, Aomori, Japan.  
Funding: ACAC– Aomori Contemporary Art Center (Jp), IAC – Instituto de Arte 
Contemporânea / Cultural Ministry PT, Fundação Oriente, IPAE – Instituto Português das 
Artes do Espectaculo/ Cultural Ministry PT, Lugar Comum – Centro de Experimentção 
artistica, CNC- Centro Nacional de Cultura, The Kirkless Media Center Huddersfield 
(U.K.), T-U-B-E (Gr), S.A.M. – Structure d’Action Musicale (Fr). Supports: Metronom – 
Electronic Arts Studio (Sp), IFI Festival (Sp), Videomedija Fsetival (Srv), ZDB (Pt). 
 
PARALLAX DEVIATION, ‘03 
• Cosmic Chapel - Parallax Deviation B, residency, installation & performances. Root-
collaboration w/ Ricardo Jacinto. Invited performers: Marija Stamenkovic (Esp/ Ser), 
Celine Bacque (Fra), Clara Andermat (Port). Chapel of the Saudação Convent. Monte-
Mor-O-Novo, Portugal. 
• Game Plan - Parallax Deviation A, w/ Ricardo Jacinto, Beatriz Cantinho, Ligia Soares. 
CAM – Calouste Gulbenkian Center for Modern Arts, Lisbon, Portugal. 
Funding and supports: CAM-Calouste Gulbenkian Centre for Modern Arts, Rui Horta 




THIS IS JUST TO DO, ‘00 – ‘02 
Performances (conceived and directed in conjunction w/ Isabel Shad): 
• Part 3.3, A. Sa and Isabel Schad w/ Alexandra Bachzetsis, Ella Raidel, Erin McGonigle, 
Ludger Lamers, Toshio Kajiwara. Bottleraij Theatre, Brussels, Belgium. 
• Part 3.3, A. Sa and Isabel Schad w/ Alexandra Bachzetsis, Ella Raidel, Erin McGonigle, 
Ludger Lamers, Toshio Kajiwara. Dam Kortrijk, Kortrijk, Belgium. 
• Part 3.2, A. Sa and Isabel Schad w/ Emidio Buchinho, Hugo Barbosa, Marco Franco, 
Margarida Garcia, Manuel Mota, Matilde Lapochelle, Nuno Olim, Sofia Gonçalves. ZDB 
Gallery, Lisbon, PT. 
• Part 3.1, A. Sa and Isabel Schad w/ Alexandra Bachzetsis, Ella Raidel, Ludger Lamers, 
Toshio Kajiwara. CAM-Fundação Calouste Gulbenkian, Lisbon, PT. 
• Part 3.1, A. Sa and Isabel Schad w/ Alexandra Bachzetsis, Ella Raidel, Ludger Lamers, 
Toshio Kajiwara. Lugar Comum – Center for artistic experimentation, Barcarena, PT. 
• Part 2, A. Sa and Isabel Schad w/ Alexandra Bachzetsis, Ella Raidel, Erin Mcgonigle, 
Toshio Kajiwara. Dommelhof, Neerpelt, Belgium. 
• Part 2, A. Sa and Isabel Schad w/ Alexandra Bachzetsis, Ella Raidel, Erin Mcgonigle, 
Toshio Kajiwara. Monty Theatre, Antwerp, Belgium. 
• Part 2, A. Sa and Isabel Schad w/ Alexandra Bachzetsis, Ella Raidel, Erin Mcgonigle, 
Toshio Kajiwara. Dock11, Berlin, Germany. 
• Part 2, A. Sa and Isabel Schad w/ Alexandra Bachzetsis, Ella Raidel, Erin Mcgonigle, 
Toshio Kajiwara. VOXXX, Chemnitz, Germany. 
• Part 1.4, A. Sa and Isabel Schad w/ Alexandra Bachzetsis, Benton Bainbridge, David 
Linton, Erin Mcgonigle, Ludger Lamers, Melissa Lockwood, Toshio Kajiwara. O.R.T. – 
Organizing Reallocation of Technology, N YC, USA. 




• This Is Just To Make / 1, A. Sa and Isabel Schad, Kleine Scene Theatre, Dresden, 
Germany. 
• This Is Just To Make / 2, A. Sa and Isabel Schad w/ Alexandra Bachzetsis and 
Rasterartists, VOXXX, Chemnitz, Germany. 
• Part 1.2, A. Sa and Isabel Schad w/ Alexandra Bachzetsis, Cristina Moura, Nuno 
Bizarro, Toshio Kajiwara. Kampnagel, Hamburg, Germany. 
• Part 1.1, A. Sa and Isabel Schad w/ Erin Macgonigle, Ella Raidel, Alexandra Bachzetsis. 
Lugar Comum, Barcarena, PT. 
Collective residencies (gathering 5 – 12 artists under different constellations for 15 days – 
2 months). 
• Kampnagel, Hamburg, Germany ‘00. 
• Mime Centrum, Berlin, Germany ‘00. 
• O.R.T. – Organizing the Re-allocation of Technology, NYC, USA ‘00. 
• Lugar Comum, Barcarena, PT ‘00. 
• O.R.T. – Organizing the Re-allocation of Technology, NYC, USA ‘01. 
• CC Dommelhof, Neerpelt, Belgium ‘01. 
• Monty Theatre, Anthuerp, Belgium ‘01. 
• CAM / Fundação Calouste Gulbenkian, Lisboa, PT ‘01. 
• ZDB Gallery, Lisboa, PT ‘01 
• Dam Kortrijk, Kortrijk, Belgium ‘02. 
Funding: European CoDaCo Fund (European Community); Ultima Vez, Monty Theatre, 
CC Dommelhof, Dans Kotrijk, Bottleraij Theatre (Belgium); Lugar Comum, CAM - 
Fundação Calouste Gulbenkian, IPAE – Portuguese Institute for Performance Arts / 
Cultural Ministry, FLAD- Portuguese-American Foundation, Kampnagel, Kulturamt 
Prenzlauerberg, VOXXX Theatre, TANZherbst Dresden (GR). Supports: ORT (USA), 
Mime Centrum (GR), Dock 11 (GR). 
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INTERCHANGE FORMATS, ‘99 
• Interchange Format_sound testings, Public residency within an installation. 
Performances w/ Heimo Lattner, Erin Macgonigle, Ella Reidel. Kunstraum Goethestrasse 
Gallery/ Ars Electronica, Linz, Austria. 
• Interchange Format 3, 16.... Guest artists: Roel Meelkop, Gert Rietveld, Babak 
Afrassiabi, Duende – Artist Intitiative, Rotterdam, The Netherlands. 6. 
• Interchange Format 3, Guest artists: Erin Macgonigle, Manuel Mota, Margarida Garcia, 
Ludger Lamers, Isabelle Schad, Agencia 117, Lisbon, Portugal. 
• Interchange Format 2 Guest artists: Susie Jae, Ludger Lamers, Isabelle Schad, Hugo 
Barbosa. in W.I.P. - Work in Progress, Lisbon, PT. 
• Interchange Format 1. Guest artists: Heimo Lattner, David Maranha and Nuno Olim, 
Lisbon. ZDB Gallery. 
Funding: Insituto Camões - Ministry of Foreign Affairs, IAC-Institute for Contemporary 
Arts (Port), CBK-Fine Arts Center Rotterdam (NL). 
 
SENSATIONS LABORATORIES, ‘98 -‘99 
• Sensations Laboratory 3, performance-installation, EIF - Experimental Intermedia 
Foundation NY, NYC, USA. 
• Sensations Laboratory 2a, performance & lecture, Weslayan University, Middletown, 
USA. 
• Sensations Laboratory 2, performance-installation, ZDB Gallery, Lisboa, PT. 
• Laboratório de Sensações 1, performance-installation. FBA – UL – University of Fine 
Arts, Lisboa, PT.  
Funding: Calouste Gulbenkian Foundation, FLAD- Portuguese-American Foundation for 
Development, Insituto Camões / Ministry of Foreign Affairs, IAC-Institute for 





• Ocupação 2, Lisbon University of Fine Arts, PT. 
• Ocupação 1: Lisbon University of Fine Arts, PT. 
 
ADDITIONAL PERFORMANCES AND INSTALLATIONS 
• Performance Tela w/ Ivo Serra, John Klima, Nuno Torres, Rita Serrão. Culturgest, 
Lisboa, PT ’08. 
• Performance w/ Behrard Gal and Carlos Santos, Século, Lisbon, PT ‘08.  
• Performance w/ Nuno Moita in Rescaldo Festival, Lisbon, PT ‘08. 
• Performances w/ Variable Geometry Orchestra: in CCB - Centro Cultural de Belem & D. 
Maria Nacional Theatre & Bomba Suicida & Trein Azul & ZDB (Lisbon), & Casa da 
Música, (Porto), PT ‘06-08. 
• Solo performance in Século, Lisbon, PT ‘07. 
• Performance in Abertura Festival, Lisbon, PT. Guest artists: John Klima + Andre 
Gonçalves + Nuno Moita, ‘07. 
• Performance w/ Nuno Rebelo. Creative Sources Festival, Monumental Gallery, Lisboa, 
PT ‘07. 
• Installation THRESHOLDS, NIME – New Interfaces for Musical Expression, Eyebeam, 
NYC, USA ‘07.  
• Solo performace I'll be dickson dee and me, ZDB , Lisbon, PT ‘07. 
• Performance with guest artists: Jez Riley, André Gonçalves, Ernesto Rodrigues, Nuno 
Leão, Peter Bastian, Ricardo Jacinto, Nuno Torres, ... , Bomba Suicida, Lisbon, PT ‘07. 
• Performance w/ Noid + <o.blaat>, ZDB, Lisbon, PT ’06. 
• Solo Performance in SonicScope Festival, Phonoteca, Lisbon, PT ‘06. 
• Performance w/ Vitor Rua in Cefalópede, Lisbon, PT ‘06.  
• Performance w/ Miguel Cabral, Jorge Serigado, António Jorge Gonçalves, Chiado 
Museum, Lisbon, Portugal ‘06. 
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• Solo performance, Sonorities Festival, Sonic Lab, Belfast, UK ’06. 
• Performance The nature within the machine w/ Guest artist Toshio Kajiwara, xxxxx 
Festival. ICA, London, UK ‘06. 
• Performances w/ Sei Miguel Atmos Crew. ZDB & LEFT, Lisbon, PT. 
• Performance Desembodied words II w/ Guest artists Ricardo Jacinto, Margarida Mestre, 
Nuno Torres. Abril em Maio, Lisbon, PT ‘05. 
• Performance We’re so many, w/ Enrike Hurtado, Matin, TV Pow & 9 local musicians at 
eGallery, Bilbao, Spain 04. 
• Performance Elastic variations w/ Guest artist Ricardo Jacinto, Casa dos Dias d’Agua, 
Lisbon, PT ‘04. 
• Performance Elastic pulse, w/ Guest artist Ricardo Jacinto, parallax set-up, ZDB, Lisboa, 
PT ‘04. 
• Performance elasticinfinite, w/ Guest Ricardo Jacinto, Andrea Martha’s, Lisboa, PT ‘03. 
• Performance for the opening of the LEM Festival, Caixa Forum, Barcelona, Spain ‘02. 
• Performance w/ Guest artist Margarida Mestre, ZDB Gallery, Lisbon, PT ‘02. 
• Solo performance, Aula, Helsinki, Finland. ‘02. 
• Solo performance, Regent Studios, London, UK ‘01. 
• Solo performance within No Fado Tour, MeX, Dortmund, Germany ‘01. 
• Solo performance within No Fado Tour, T-U-B-E, Muenchen, Germany ‘01. 
• Solo performance within No Fado Tour, Cuba-Cultur, Muenster, Germany ‘01. 
• Solo performance within No Fado Tour, Peripherie, Tuebingen, Germany ‘01. 
• Solo performance within No Fado Tour, Alte Feuerwache, Germany ‘01. 
• Multiple collaborative performances at Subtonic - phonomena audio arts & multiples, 
Tonic, NYC, USA ‘01. 
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• Participation in the electronic sound art exhibition “Volume, Bed of Sound”, curated by 
Elliot Sharp. PS1 – Contemporary Art Center / MoMa, NYC, USA ‘01. 
• Performance The Living Sound System vs. The Planet of Vampires w/ David Linton, 
Benton Bainbridge, Erin McGonigle, Christina Weeler, … Tonic, NYC, USA ‘01. 
• Tribute-performance to Luis Sá A vida continua, w/ Guest artists David Maranha, Manuel 
Mota, Margarida Garcia, Ulrich Krieger. ZDB Gallery, Lisbon, PT ‘99. 
• Performance within Unity Gain, sound-video event curated by David Linton, Gallapagos, 
Williamsburg, USA, ‘01. 
• Performance Cradle Rocking in Quicksand with AMDaT and Erin MacGonigle, Joyce 
SoHoTheatre, NYC, USA ‘01. 
• Solo performance, Dodorama (Worm), Rotterdam, The Netherlands ‘99. 
• Two simultaneous installations Encontro de um espaço/ Contrução de outro (Finding a 
space/ Building another, FBA'UL. Lisbon, PT ‘98. 
• Squatting installation Intervenção no Ar, w/ Inês Gonçalves, Mira-Sintra, PT ‘98. 
• Installation Onde está? (Where is it?), SNBA (National Society of Fine Arts), Lisbon, PT 
‘98. 
 
 
 
 
 
 
 
 
